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HISTORISCHER REITSTADEL (1978)

Die Kalksteinwappentafel, die heute den Publikumseingang ziert,
diente wihrvend der Diskussion um Abriss oder Wiederaufbau dazu,
die historische Bedeutung des Gebdudes zu unterstreichen.

R

HERZLICH WILLKOMMEN!

In der Jugend bekommt man vieles geschenkt, im Alter hingegen
erntet man Friichte, die man gesédt hat. Nachdem uns vor nun 40
Jahren ein wunderbarer Konzertsaal zugefallen ist, haben wir viel
und ausdauernd gearbeitet, um uns heute etwas fiir Sie wiinschen
zu konnen. Keine Konzerte von der Stange, sondern lauter mit Freun-
den zusammengestellte Programme und dazu als besonderen Ge-
burtstagswunsch einen spektakuldren Neuzugang: das Budapest
Festival Orchestra, eines der zehn besten der Welt laut des weit-
hin beachteten Rankings des »BBC Music Magazine«. Diese Einla-
dung hatte zum Ziel, unseren langjdhrigen Gast, den ungarischen
Pianisten Sir Andrds Schiff, mit einem ungarischen Klavierkonzert und
einem ungarischen Orchester zusammenzubringen. Genau darum
geht es in Neumarkt: nicht mit Masse zu punkten, sondern echte
Begegnungen zu ermoglichen, oft {ibrigens nach langer Vorarbeit.
Das nur ein Beispiel. Uns fehlt der Platz, IThnen die Geschichte
hinter jedem der Konzerte und seinen Besetzungen zu erzdhlen,
aber glauben Sie uns: Es gibt sie. Geschichten tiber Brahms’ Sere-
naden, die, im Gegensatz zu den Sinfonien, kaum jemand kennt -
sehr zu Unrecht. Oder iiber ein Oktett mit Starbesetzung, kura-
tiert von Christian Poltéra und Istvan Véardai.

Unsere hier nicht genannten Freunde werden uns hoffentlich
verzeihen, gemeinsam freudig fiir Sie aufspielen und mit uns allen
auf die ndchsten Vierzig anstoBen. Lassen Sie uns feiern!

Thr Ernst-Herbert Pfleiderer
Vorstandsvorsitzender und Kiinstlerische Leitung
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WUNDER
VON NEUMARKT

»Die Musik steckt nicht in den Noten, sondern in der Stille da-
zwischeng, soll Wolfgang Amadeus Mozart einmal gesagt haben.
Die Coronavirus-Pandemie hat allerdings dazu gefiihrt, dass
wir seit dem Frithjahr 2020 zu wenige Noten und viel zu viel
Stille erlebt haben. Umso schoner ist es, dass nun im Neumarkter
Reitstadel - einem der besten Kammermusiksdle der Welt - die
Noten wieder erklingen. Musikerinnen und Musiker aus der
ganzen Welt kommen in die Oberpfalz, um hier Konzerte zu
geben oder Aufnahmen zu fertigen.

Die Programmauswahl kann sich in Vielfalt und Qualitidt mit
den kiinstlerischen Angeboten in groen Stidten messen lassen.
Dieser Erfolg ist zum einen auf die mutige Entscheidung der
Stadt Neumarkt zuriickzufiihren, die kriegsbedingte Ruine des
historischen Reitstadels zu einem modernen Kulturzentrum
auszubauen, das im Herzen der Stadt ZweckmiBigkeit und
Qualitit vereint.

Vor allem aber hat die Stadt Menschen vertraut, die an die Vision
glaubten, auch abseits der Metropolen iibers Jahr hinweg ein an-
spruchsvolles Musikprogramm verwirklichen zu kénnen. Die
Mitglieder des Vereins Neumarkter Konzertfreunde machen
das »Wunder von Neumarkt« mit groBer Leidenschaft, mit Sach-
verstand und mit finanziellem Engagement moglich - ehren-
amtlich und nun schon seit 40 Jahren. Das ist beeindruckend!
Ob die groBen Stars der Musikszene oder junge Nachwuchskiinst-
lerinnen und -kiinstler - sie alle schiatzen die Atmosphare des
Ortes. Das bleibt der Kern des Erfolges.

DAS GEBAUDE (1976)
Bis auf die Grundmauern zerstort, sollte das Gebdude nach
31-jahrigem »Ruinendasein« wiederaufgebaut werden.

Ich freue mich, dass das Musikleben nach all den Einschran-
kungen der letzten Monate auch durch das Engagement von
Vereinen wie den Neumarkter Konzertfreunden wieder aufbliiht.
Die erzwungene Stille auf den Konzertpodien ldsst den Wert
dieser Arbeit noch einmal in einem besonderen Licht erscheinen.

Ich gratuliere herzlich zum Jubilaum, wiinsche dem Verein eine
gute Zukunft, ein unverandert treues Publikum und weiterhin
das Gliick, viele groBartige Kiinstlerinnen und Kiinstler emp-
fangen und prasentieren zu kénnen.

Prof. Monika Griitters, MdB
Staatsministerin fir Kultur und Medien
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DAS RICHTFEST (1979)
Die urspriingliche Entscheidung, die Ruine
wegzuschieben und dort Parkpldtze zu ervichten,
hatte OB Theo Betz nicht umgesetzt.

=
=
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Die Neumarkter Konzertfreunde kbnnen mit Stolz auf 40 Jahre
ihres Bestehens zuriickblicken und als Oberbiirgermeister
gratuliere ich sehr herzlich zu diesem eindrucksvollen Jubildum.
Mein groBer Dank geht an die Griinder und die engagierten
Vertreter der Neumarkter Konzertfreunde, die tiber vier Jahrzehnte
dafiir gesorgt haben, dass Neumarkt weit {iber die Region und
iiber Bayern hinaus als Kulturort bekannt geworden ist.

Denn seit Herbst 1981 finden in dem damals von der Stadt neu
erstellten Historischen Reitstadel Konzerte von weltweit be-
kannten Kiinstlern und Musikgruppen statt. Ein solch kam-
mermusikalisches und solistisches Angebot findet sich sonst
nur in einigen GrofBstadten in Deutschland. Dies hat vor allem
damit zu tun, dass der Saal im Reitstadel eine hervorragende
Akustik aufweist und somit die dortigen Konzerte wahre musi-
kalische Sternstunden bieten, zum einen fiir die Kiinstler selbst
und zum anderen fiir das Publikum, das aus ganz Europa anreist.

Meinen Gliickwunsch und meinen groen Dank spreche ich auch
dem Mentor und unermiidlichen Motor Herrn Ernst-Herbert
Pfleiderer aus, der mit seinen Mitstreitern in und fiir Neumarkt
etwas Einmaliges geschaffen hat. Ich wiinsche den Neumarkter
Konzertfreunden alles Gute fiir die Zukunft, weiterhin groBe
Erfolge und noch viele beeindruckende musikalische Erleb-
nisse in unserem Reitstadel.

Thomas Thumann
Oberbiirgermeister
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MUSIKLEBEN IN
NEUMARKT

/

»Jeder Esel kann den Takt schlagen, aber Musik machen - das
ist schwierig«, hat der berithmte Dirigent Arturo Toscanini
einmal gesagt. Ich freue mich deshalb sehr, dass es die Neumarkter
Konzertfreunde seit 40 Jahren schaffen, viele hochbegabte Frauen
und Mianner, die auf exzellentem Niveau »Musik macheng, in
den Historischen Reitstadel zu holen und gratuliere ihnen sehr
herzlich zu diesem groBen Jubildum!

Als Musikfreund habe ich bereits viele herausragende Konzerte
im Reitstadel erleben diirfen. Ich begriiBe alle Musikerinnen
und Musiker sowie Musikfreunde sehr herzlich in Neumarkt
zum Jubildumsfestival.

Ohne sich eines zu starken Lokalpatriotismus verdachtig zu
machen, kann man mit Fug und Recht behaupten, dass sich unsere
Kreisstadt in den vergangenen Jahrzehnten zu einem hochgeschitz-
ten Ort entwickelt hat, an dem »Musik gemacht« wird. Daran
haben die Neumarkter Konzertfreunde groBen Anteil. Denn ihnen
gelingt seit 1981 die schwierige Kunst, immer wieder hervorra-
gende Musikerinnen und Musiker fiir Konzerte zu gewinnen.

Ich danke allen Mitgliedern der Neumarkter Konzertfreunde fiir
die zahlreichen Hohepunkte, mit denen sie unser musikalisches
Leben bereichert und vielen musikbegeisterten Menschen aus
nah und fern groBe Freude bereitet haben. Sie diirfen sich zu Recht
dariiber freuen, dass durch ihre private Initiative ein reiches
Musikleben in Neumarkt entstanden ist.

DER GLASANBAU (2001)

Erst gab es heftige Gegenwehr: Der Anbau, den Architelkt
Johannes Berschneider entwarf, gilt inzwischen als
mutiges und wegweisendes Projekt. Ev beherbergt nun seit
20 Jahren die Kiinstlergarderoben.

In diesem Sinne wiinsche ich den Neumarkter Konzertfreunden mit
ihrem Vorsitzenden Ernst-Herbert Pfleiderer die Fortsetzung ihrer
40-jahrigen Erfolgsgeschichte sowie allen Musikerinnen und Musi-
kern und Gésten ein wundervoll klingendes Jubildumsfestival!

Albert Furacker, MdL
Staatsminister der Finanzen und fiur Heimat
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ANFANGS HIELT
ICH EINEN KONZERT-
SAAL IN NEUMARKT
FUR KEINE GUTE
INVESTITION. ABER
HERR PFLEIDERER
HAT EIN KLEINES

WUNDER VOLLBRACHT.

DAS WURDE SCHON
IM ERSTEN JAHR
SICHTBAR.

Dr. Franz Ehrnsperger,
Griindungsmitglied
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HAUPTGEWINNER
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21. Médrz 1981. Nach dem Er6ffnungskonzert waren alle aufge-
withlt. Nun wiirde man etwas machen miissen. Denn jetzt besal3
Neumarkt nicht bloB einen schénen und funktionellen Kon-
zertsaal, sondern gleich einen der weltbesten. Den Ausschlag gab
die Akustik, der Goldstandard in der Beurteilung von Musik-
salen. Jedermann in der Branche weif3, dass selbst modernste
Berechnungen akustische Ergebnisse niemals wirklich voraus-
sagen konnen. Selbst im 21. Jahrhundert bleibt man auf Gliick
angewiesen. Und nun das: Mit dem Konzertsaal im Reitstadel
zog Neumarkt, akustisch betrachtet, den Hauptgewinn.

EIN VEREIN WIRD GEGRUNDET

Diese Chance wollte ergriffen werden. Im Anschluss an das his-
torische Ereignis fanden sich auf Initiative von Ernst-Herbert
Pfleiderer die Griinder der Neumarkter Konzertfreunde zusam-
men. Eine Stadt steht schlieBlich stindig mit anderen im Wett-
bewerb und jetzt konnte man mit einem kulturellen Leuchtturm
punkten. Allen war klar: Ein solch auBergewo6hnlicher Saal muss
auch ein hochwertiges Konzertprogramm anbieten.

Unter dem Motto »Ein Hauch von Festspielatmosphéire« ent-
gegnete man der internationalen Konkurrenz mit einem Ange-
bot, das Metropolen hdufig abgeht: Privatheit und Nihe, nicht
zuletzt die zwischen Kiinstlern und Publikum. Dem stand ein
nicht zu tibersehendes Faktum gegeniiber: Selbst bei allen 462
ausverkauften Plitzen wiirde eine Kostendeckung kaum er-
reicht werden. Hier war Blirgersinn gefragt, auch Lokalpatrio-
tismus. SchlieBlich sollten die Konzerte finanziell erschwing-
lich bleiben.
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Die Defizitfinanzierung musste durch groBziigige Spenden der
Vereinsmitglieder geregelt werden. Viele der anfallenden Auf-
gaben, wie zum Beispiel auch die der kiinstlerischen Leitung,
erfolgen »pro bono«.

KARTENNACHFRAGE UBERSTEIGT ANGEBOT

Der Riickblick auf die vergangenen 40 Jahre zeigt heute: Das Mo-
dell ging auf. Die Reitstadel-Konzerte der Neumarkter Konzert-
freunde sind vom anfanglichen Geheimtipp zur international
beachteten Institution geworden. Man bietet derzeit Konzerte in
drei Abo-Reihen an. Diese werden von einem Publikum aus dem
nordbayerischen Umkreis und dariiber hinaus angenommen.
Die Kartennachfrage {ibersteigt regelmaBig das Angebot. Kon-
zerte auBerhalb der Abo-Reihen und Festivals sprechen auch
international reisendes Publikum an.

WELTKARRIERE NACH REITSTADEL-DEBUT

Somit macht die vielbeschworene Klassikkrise um Neumarkt
einen Bogen. Dafiir folgen weltweit beachtete Kiinstlerperson-
lichkeiten gern den hier ausgesprochenen Einladungen. Sie schit-
zen das verstiandige, begeisterungsfahige Publikum, das sich
auch auf ungewohnliche Werke einldsst. Programmatische
Vielseitigkeit ist fiir die Neumarkter Konzertfreunde ebenso ein
Anliegen wie das Engagement junger, herausragender Talente.
Hier eine kurze Liste derer, die nach ihrem Reitstadel-Debiit
Weltkarriere machten: Emerson String Quartet, Frank Peter
Zimmermann, Christian Zacharias, Sir Andrds Schiff, Christine
Schifer, Thomas Quasthoff, Matthias Goerne, Hilary Hahn,
Nikolaj Szeps-Znaider, Quatuor Ebéne.

Auch in Zukunft wird es in Neumarkt keine kiinstlich aufge-
bauschten »Events« geben. Stattdessen aber Kiinstler, die sich
auf mehr einlassen als andernorts. Denn in einem gleichen sich
Musiker und Publikum: Sie diirsten nach Sternstunden. Sol-
chen, wie sie seit nunmehr 40 Jahren im Reitstadel mit bewun-
dernswerter RegelmaBigkeit stattfinden.

FORDERMITGLIEDER
Dr. Ingrid Bar
Brigitte Berger

Dr. Dieter Bouhon
Barbara Bouhon-Kiippersbusch
Thomas Dehn
Dr. Franz Ehrnsperger
Andrea Emmert
Dr. Ekkehard Geist
Gertraud Horauf
Grit Horndler
Werner Klebl
Marija Korsch
Dr. Thomas Lindner
Dr. Christian Mickisch
Christiane Pfleiderer
Ernst-Herbert Pfleiderer

Ernst-Herbert und Christiane Pfleiderer Stiftung

Sparkasse Neumarkt-Parsberg

Professor Dr. h.c. Horst und Marlis Weitzmann

FORDERER
Dr. Andreas Biichting
Horst Riiddiger Colsman
Dr. Gotz Kockelkorn

Prof. Matthias und Helene Loebermann

21



Gesamte Musikgeschichte auf einen Schlag:
Marienvertonungen mit Patricia Kopatchinskaja
und Anna Prohaska. - 2019




Philippe Jaroussky hat den Blick auf den »Countertenor«
erweitert: nicht nur mit Barockmusik, sondern auch mit
franzdsischer Romantik. Die Begegnung mit ihm: kiinstlerisch
vollig iiberzeugend, menschlich hinveiBend. — 2019

Thomas Zehetmair: Wann immer ev im Reitstadel spielte,
schwebte Vergeistigung durch den Saal. - 1994

25



26

40 JAHRE

Grandioser Musiker und guter Freund:
Heinrich Schiff war eine barocke Personlichkeit,
dessen Spiel tiefen Eindruck hinterlief. — 1991




Ein Markenzeichen unserer Konzertreihe: die oft
iiberraschende Verbindung von Musikern zu vollig
iiberzeugenden Ensembles. Carolin Widmann kam mit ihver
singuldren Intensitdt dafiir eigens aus London. — 2014

Die besondere Form des Liederabends: Im Reitstadel fand
die Vollkommenheit des Liedgesangs mit Christian Gerhaher
die denkbar passende Umgebung. — 2017

29



Messen, Kantaten, Oratorien: Meisterwerke der
Vokalpolyphonie, hier dargeboten vom Chorwerk Ruhr,
haben einen festen Platz im Programm. — 2018
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Sie sind inzwischen preisgekronte Weltelite, aber nicht
verwandt: Frank Peter und Tabea Zimmermann. — 1995

Peter Schreier hat sich in Neumarkt nicht
mit Nebensdchlichkeiten aufgehalten: Schumanns
Liederzyklen in Vollendung. — 1991
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Nur einmal trat sie im Reitstadel offentlich auf:
Mitsuko Uchida. Mehrfach aber war sie hier fiir
CD-Aufnahmen, immer mit dem Wunsch nach viel
Ruhe und groBtmdaglicher Konzentration. — 2015

Ein ausverkaufter Reitstadel war ihr und ihren
vollendeten Klarinettentonen immer sicher:
Sabine Meyer. — 2001
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Der schiichterne Bub aus den Schweizer Bergen ist zum
virtuosesten aller Flotenkiinstler geworden: Maurice Steger.
Erstmals 2002 in Neumarkt, ist er ein zwischen Taipeh und

Niirnberg gefragter Meisterlehrer der Flotentone geworden. — 2013

Fast zehn Jahre ist sein Debiit im Reitstadel her: An Kraft
und Schwung hat die Karriere von Martin Grubinger nicht
nachgelassen. — 2012
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Beim bayerischen Publikum immer eine sichere
Bank: Blechbldsersolisten. Wir hatten sie alle im Programm:
von Maurice André iiber Sergej Nakariakow bis hin zu
Alison Balsom. - 2016

Er liebt die intimen Sdle mit historischem Flair. Ob auf
einer »Tour baroque« durch Frankreich oder mit Bachs vier
Orchestersuiten und seinem Amsterdam Baroque Orchestra -
der liebenswiirdige Ton Koopman. — 2008

- TR W
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KUNST TRIFFT
BURGERSINN

/

Da darf man sich ausnahmsweise auf die Schulter klopfen! Die
Creme de la Creme der Klassikkiinstler tritt seit Jahren im
Reitstadel auf und macht hier hochgelobte Aufnahmen. Um ein
paar der aktuelleren zu nennen: Beethoven-Sonaten mit Igor
Levit, Anna Prohaskas Pandemie-Lieder, Brahms-Sonaten mit
Jorg Widmann und Sir Andrds Schiff, Schostakowitsch mit
dem Goldmund Quartett. Das nur als klingendes Beispiel dafir,
was Biirgersinn zu leisten vermag, wenn man Gelegenheiten
wahrnimmt und die eigene Stadthistorie als Ressource begreift,
mit der man zu wuchern versteht.

EINZIGARTIGE AKUSTIK
Die Erfolgsgeschichte beginnt mit dem Wittelsbacher Pfalzgra-
fen Friedrich I1. Das unter seiner Herrschaft errichtete Gebaude
(1521-1539) diente jahrhundertelang als Zeughaus, bevor 1850
die Chevauleger-Rekruten hier ihre Reitausbildung erhielten,
was dem Haus seinen neuen Namen gab: »Reitstadel«.

Nachdem das 400 Jahre alte Gebdude im April 1945 bis auf die
Grundmauern zerstort wurde, baute man die Ruine nach 31
Jahren wieder auf. Dies ist vor allem dem langjahrigen Ober-
biirgermeister Theo Betz und anschlieBend Kurt Romstock zu
verdanken, der den Stadtratsbeschluss fiir den Wiederaufbau
1976 initiierte. Nach dreijahriger Wiederaufbauphase wurde
der Historische Reitstadel seiner neuen Bestimmung als Kul-
turzentrum iibergeben. Im Innern verbarg sich nun ein echtes
Wunder: der Konzertsaal mit 462 Platzen, dessen Akustik unter
Kennern als weltweit einzigartig gilt.

KONZERTSAAL UND AUFNAHMESTUDIO
Hiesige Biirger ergriffen das Ruder: Besonders die Initiative des
Neumarkter Konzertfreunde e. V. verhalf dem Historischen Reit-
stadel zu seinem internationalen Ruf. Man nahm kraftig Geld
in die Hand. 2001 wurde der Historische Reitstadel um einen
modernen Glasanbau, vier zusédtzliche Kiinstlergarderoben und
einen rollstuhlgerechten Aufzug erweitert.

All diese MaBnahmen und nicht zuletzt zwei im Klangbild sich
ergdnzende Steinway-D-Fliigel erméglichten immer anspruchs-
vollere Konzertprogramme - und lieBen bald internationale
Labels auf den Reitstadel aufmerksam werden. Das Gebdude
wird seither als Aufnahmestudio fiir CD-Einspielungen auBer-
ordentlich geschétzt. Haufig werden die Konzerte von Rund-
funkanstalten mitgeschnitten.
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WER HATTE SICH
VOR JAHRZEHNTEN EINE
SO LEBENDIGE ORIGINAL-
KLANGKULTUR, ABER
AUCH SO KONTRASTREICHE
PROGRAMME VORSTELLEN
KONNEN? VIELEN
MUSIKERN IST DER
KONZERTSAAL MIT SEINER
AKUSTIK ANS HERZ
GEWACHSEN.

/ Dr. Christian Mickisch,

Vorstandsmitglied

KONZERTE



KONZERTE

DIE VIER GROSSEN »B«

Unsere vier grofen »B« sind
immer noch unvollstindig. Zu Bach,
Beethoven, Brahms und Bartdk, von
denen Werke am Jubilaumswochen-
ende im Reitstadel aufgefithrt werden,
dirften sich gern noch Bruckner,
Boulez, Borodin, Boulanger, Berg und
Britten hinzugesellen. Doch sollen uns
die vier erwahlten reichen, um tiber
eine Beobachtung nachzusinnen: dass
in der Kunst wie im Leben Riickschau
und Vorauslaufen oft eine Frage des
Charakters sind.

WAHREND BRAHMS’ TRIO NOVEMBER-
STIMMUNG AUSBREITET, HERRSCHT
BEI BEETHOVEN DER FRUHLING VOR
Bach und Brahms zdhlen zu den
groBen Konservativen in der Musik,
Beethoven und Barték hingegen zu den
Bilderstiirmern. Als Bach seine Violin-
sonaten schrieb, stand er allein auf
weiter Flur. Zeitgenossen fanden ihn
genial, aber vorgestrig. Die neue Einfach-
heit, der seine komponierenden S6hne
bereits anhingen, blieb ihm zeitlebens
fremd. Auch Brahms galt bereits zu Leb-
zeiten als der groBe Konservative der
Musik, nur hatte er das Gliick, im Zeit-
alter des Historismus zu leben, als

44

das Zuriickblicken in Mode war.
Brahms’ Klarinettentrio verabschiedet
die Romantik, Beethoven lautet sie mit
seinem »Gassenhauer-Trio« ein. Wah-
rend Brahms’ Trio Novemberstimmung
ausbreitet, herrscht bei Beethoven der
Frithling vor. Verstarkend wirkt, dass
Beethovens Opus das Werk eines jun-
gen Mannes ist, das von Brahms hinge-
gen eine Alterssiinde, letzte Auflehnung
gegen den selbst geduBerten Wunsch,
mit dem Komponieren aufzuhéren.

Doch schon der junge Brahms
wollte alt wirken. Das ist schon in seinen
beiden Serenaden zu hoéren, herrlichen
Jugendwerken, die der Komponist gleich-
sam mit Patina einfarbte, indem er die
tiefen, »ehrwiirdigen« Klangregister
bevorzugte - in der zweiten Serenade
hat Brahms dann konsequenterweise
ganz auf die Geigen verzichtet.

EIN NEUER STIL TRITT HAUFIG IM
GEWAND DES EINFACHEN AUF

Bleiben wir noch beim ewig
jungen Beethoven. Der »Gassenhauer,
der seinem Trio den Namen gab, zeigt
an: Die Romantik entsprang aus dem
Geist der Popularmusik. Ahnliches gilt
auch fiir Béla Bartok, der seinen Weg

zur Moderne fand, als er Volkslieder
transkribierte.

Die »Rumaéanischen Volkstinze«,
die im Reitstadel erklingen, wurden
gleich in mehreren Fassungen einge-
richtet, um ihre Popularitit in klingen-
de Miinze umzuwandeln. Es ist fast
schon ein Naturgesetz: Ein neuer Stil
tritt hdufig im Gewand des Einfachen
auf, was nicht zuletzt ein Seitenblick
auf die bildende Kunst zeigt. Die
»unvollendeten Skizzen« der frithen
Romantiker wurden von den Zeitge-
nossen ebenso skeptisch bedugt wie
die Zeichnungen der Moderne, von
denen es schnell hieB3, das kénne
»mein Kind ja wohl auch«.

BEETHOVENS TROMMLER SCHLAGT
DER FRANZOSISCHEN REVOLUTION
DEN TAKT AN

Noch in Bartoks drittem Klavier-
konzert erklingen im langsamen Satz
kleine Kindermelodien, die der Kompo-
nist sein ganzes Leben lang so geliebt
hat. Das Klavierkonzert zdhlt zu Bartoks
letzten Werken. Der todkranke Kiinst-
ler greift Bach, Beethoven und Mozart
auf, dazu natiirlich wieder die osteuro-
pdische Volksmusik. Dass sein Konzert
so zuganglich wirkt, verdankt sich
keiner neuen, sondern einer »alten Ein-
fachheit«: dem letzten Lacheln eines
weisen Meisters, der zuriickblickt. Wie
iiberhaupt Begriffe wie »Konservatis-
mus« und »Avantgarde« letztendlich
nur Etiketten sind. GroBes Talent trans-
zendiert die Begrenzungen des Charak-
ters. Der konservative Brahms hat einen
Schonberg zu kithnen Schépfungen
inspiriert, so wie Bachs Cembalowerke

den Romantikern als das Modernste
schlechthin erschienen, siehe Chopin
(den dritten Buchstaben des Alphabets
reprasentierend, dennoch ebenfalls ein
erstklassiger Komponist).

Und Beethoven? Der war doch
stets der radikalste unter den Bilder-
stiirmern gewesen. Dass seine Musik
heute so klassisch erscheint, kommt oft
daher, dass wir nicht mehr genau hin-
horen. Als Beispiel sei das so vertraute
Violinkonzert erwahnt. Wieso lasst
Beethoven es ausgerechnet mit einer
Solopauke beginnen? Dieser Anfang
wirkt selbst heute bizarr, wenn man
sich einmal iiber Beethoven zu wundern
erlaubt, anstatt, wie man es in der Schule
lernt, ihn immer nur zu bewundern.
Beethovens Trommler schldgt der Fran-
z6sischen Revolution den Takt an. Doch
auch Avantgardist Beethoven schaut
zuriick: Die Hauptmelodie seines Kon-
zerts erinnert nicht zuféllig an den
Anfangschoral aus Mozarts Klarinetten-
quintett, ebenso wie beider Nebenthema
erst in Dur und dann in Moll erklingt.
Beethovens Konzert erweist Mozarts
Quintett die Reverenz.

ORIGINALITAT? IST DOCH NUR MANGEL
AN LITERATURKENNTNISSEN!

Letztendlich, um einen alten
Asthetikerwitz zu zitieren, ist Origina-
litdt vielleicht doch nur der Mangel an
Literaturkenntnissen? Alles ist schon
einmal dagewesen, die Zukunft jedoch
gehort den Aufrechten. Was wir nicht
zuletzt von unseren vier groBen »B«
lernen konnen.
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LUDWIG VAN BEETHOVEN (1770-1827)
Ouvertiire C-Dur »Die Weihe des Hauses« op. 124
Maestoso e sostenuto — Allegro con brio
Konzert fir Violine und Orchester D-Dur op. 61
Allegro ma non troppo

Larghetto
Rondo Allegro

JOHANNES BRAHMS (1833-1897)

Serenade Nr. 2 A-Dur op. 16

Allegro moderato
Scherzo. Vivace non troppo
Adagio non troppo
Quasi menuetto
Rondo. Allegro




BEETHOVEN VIOLINKONZERT

Schon als Johannes Brahms
am 10. Februar 1860 in Hamburg seine
Serenade Nr. 2 A-Dur urauffithren lieB,
erklang im selben Konzert, so wie auch
heute Abend, Ludwig van Beethovens
Violinkonzert. Dieses historische Zusam-
mentreffen verbindet zwei Kompositionen,
die sich ihrem Wesen und ihrer Zielset-
zung nach stark unterscheiden: Beethoven
schuf mit seinem Konzert ein ernsthaftes
sinfonisches Werk - ganz gegen die
Erwartungen seines Publikums, das mit
einer klaren Aufgabenteilung zwischen
fihrendem Solisten und begleitendem
Orchester rechnete. Dagegen nahm
Brahms mit seiner Serenade eine locker-
musikantische Haltung ein, kniipfte an
die unterhaltenden Genres friitherer Stil-
epochen an - nicht zuletzt wohl, weil
ihn das tiberméchtige Vorbild des Sinfo-
nikers Beethoven zu lahmen drohte.

»IM HANDELSCHEN STILE« -
BEETHOVENS OUVERTURE »DIE WEIHE
DES HAUSES«

Vorab jedoch ein Gelegenheitswerk:
Seine Ouvertiire C-Dur op. 124 schrieb
Beethoven fiir einen ganz bestimmten
Anlass, namlich die Wiederer6ffnung
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SINFONISCHES KONZERT,
MUSIKANTISCHE SERENADE

/

des 1788 gegriindeten Josefstadter
Theaters am 3. Oktober 1822 in einem
neuen, groBeren Gebdude. Der Drama-
tiker Carl Meisl hatte dazu das Festspiel
»Die Weihe des Hauses« gedichtet und
Beethoven wurde um die Bithnenmusik
gebeten. Er erfiillte den Auftrag, indem
er einfach seine Musik zum Festspiel
»Die Ruinen von Athen« op. 113 umarbei-
tete; sie war 1812 anlasslich der Einwei-
hung des Deutschen Theaters in Pest ent-
standen. Fiir die Wiener Theaterer6ffnung
schrieb Beethoven nur noch einen Chor
(»Wo sich die Pulse«, WoO 98) und die
Ouvertiire neu. Das Instrumentalstiick
brachte er offenbar erst Ende September
1822 in hochster Eile zu Papier. Sein
Sekretdr Anton Schindler - er war zugleich
erster Geiger und Musikdirektor am
Josefstadter Theater — erinnerte sich
spater an den Empfang der Noten: »Das
neu zusammengestellte Orchester des
Josephstadter Theaters erhielt sie erst am
Nachmittage vor der Er6ffnung mit un-
zdhligen Schreibfehlern in jeder Stimme.
Was fiir ihre Eintibung bei einem nahezu
schon ganz gefiillten Parterre geschehen
konnte, geniigte kaum zur Korrektur
der groBten Schreibfehler.« Auch dass

der beinahe taube Komponist darauf
bestand, die Auffithrung selbst zu leiten,
trug offenbar wenig zum Erfolg bei,
sondern »versetzte alles in groBe Bedngs-
tigung«. Dennoch wurde, wieder laut
Schindlers nicht immer zuverldssiger
Beethoven-Biografie, »die Vorstellung
ohne merklichen Unfall gliicklich zu
Ende gebracht und der erhabene Meis-
ter von dem aufs hochste begeisterten
Auditorium wiederholt auf die Bithne
gerufen.«

Die Ouvertiire beginnt mit einer
Einleitung, die mehrere gegensatzliche
Abschnitte enthélt: Auf eine Reihe von
Akkordschldgen folgt ein langsamer

1822 wurde das Josefstidter Theater -
nach Abriss des zu klein gewordenen
Hauses und komplettem Neubau durch
Josef Georg Kornhdusel — mit der
Ouvertiire »Die Weihe des Hauses«,
komponiert und geleitet von Ludwig
van Beethoven, wieder eriffnet.
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Marsch - zuerst der Blaser, dann des vollen
Orchesters. Nun schlieBen sich lebhafte
Trompeten-Fanfaren an, begleitet von
schnellen Fagottlaufen. Dann eine etwas
ruhigere, vom Staccato der Streicher
und Holzblaser gepragte Passage. Die
Musik verebbt, und ein neues kleines
Motiv, zwischen Streichern und Blasern
wechselnd, auf- und absteigend, formt
sich allmdhlich zum Thema der Fuge,
die den schnellen Hauptteil der Ouver-
tiire bildet. Vollstandig ist das lebhaft
rhythmisierte Fugenthema zuerst in
Flote, Oboe und ersten Geigen zu horen;
Klarinette und zweite Violinen spielen
dazu ein Kontrasubjekt - eine stetig ab-
steigende Linie in synkopisch versetztem
Rhythmus. In immer neuen Steigerungs-
wellen fithrt Beethoven die recht frei
gearbeitete Fuge bis zur brillanten Coda.
Dass vom er6ffnenden Marsch bis zur
Kontrapunktik des Hauptteils vieles an
barocke Vorbilder erinnert, ist kein Zu-
fall: Beethoven hatte sich Schindler zu-
folge »langst mit dem Plan umgetragen,
eine Ouvertiire [...] ausdricklich im
handelschen Stile zu schreiben.«

SINFONISCH GEBANDIGTE
IDEENFULLE - BEETHOVENS
VIOLINKONZERT

Beethovens einziges Violinkonzert
gilt seit langem als Hohepunkt der Kon-
zertliteratur fir die Geige - ein Gipfelwerk
nicht so sehr der spieltechnischen Schwie-
rigkeiten als vielmehr der geistigen Sub-
stanz. Doch so unumstritten der Rang
des Werks heute auch scheinen mag, seine
Urauffithrung am 23. Dezember 1806 im
Theater an der Wien war kaum mehr
als ein Achtungserfolg, iiber den wenig
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1844 brachte der Violinist Joseph Joachim
(1831-1907) Beethovens jahrzehntelang
vergessenes Violinkonzert D-Dur op. 61

in London unter Felix Mendelssohn
Bartholdys Leitung zur Neuauffiihrung,
worauf das Werk einen festen Platz im
Konzertrepertoire erhielt.

spater die »Wiener Theaterzeitung«
berichtete: »Der vortreffliche Violinspieler
Clement spielte unter andern vorziiglichen
Stiicken auch ein Violinkonzert von
Beethoven, das seiner Originalitdt und
mannigfaltigen schénen Stellen wegen
mit ausnehmenden Beifall aufgenommen
wurde. Man empfing besonders Clements
bewdhrte Kunst und Anmut, seine Starke
und Sicherheit auf der Violin, die sein
Sklave ist, mit lirmendem Bravo. Uber
Beethovens Konzert ist das Urteil von
Kennern ungeteilt, es gesteht demselben
manche Schoénheit zu, bekennt aber, dass
der Zusammenhang oft ganz zerrissen
scheine, und dass die unendlichen Wieder-
holungen einiger gemeinen Stellen leicht
ermuden konnten. [...] Man furchtet [...],
wenn Beethoven auf diesen Weg fortwan-
delt, so werde er und das Publikum tibel
dabei fahren. Die Musik kdonne sobald
dahin kommen, dass jeder, der nicht genau
mit den Regeln und Schwierigkeiten der
Kunst vertraut ist, schlechterdings gar
keinen Genuss bei ihr finde, sondern durch
eine Menge unzusammenhéangender und
iiberhdufter Ideen und einen fortwahren-
den Tumult einiger Instrumente, die den
Eingang charakterisieren sollten, zu
Boden gedriickt, nur mit einem unange-
nehmen Gefiihl der Ermattung das
Konzert verlasse.«

Heute ist die Versuchung gro8, diese
zwiespaltige Kritik als glatte Fehleinschit-
zung abzutun. Doch tatsdchlich gab sie
einige Besonderheiten und auch Schwi-
chen der Komposition durchaus treffend
wieder. Da sind zundchst einmal die
»unendlichen Wiederholungen einiger
gemeinen Stellen«. Von ihnen ist in der
heute tiblichen Fassung nichts mehr zu

horen: Beethoven tiberarbeitete fiir den
Erstdruck (1807) den Solopart, und dabei
ersetzte er zahlreiche Lauffiguren, die
zunachst recht mechanisch, offenbar in
Eile, komponiert waren, durch differen-
ziertere Losungen. Ein weiterer Kritik-
punkt betrifft die »Menge unzusammen-
hdngender und tiberhdufter Ideen«. Der
Musikwissenschaftler Christoph-Hellmut
Mahling hat in seiner Analyse des Violin-
konzerts gezeigt, dass dem ersten Satz
nicht weniger als fiinf Hauptgedanken
zugrunde liegen - iiblich waren zu
Beethovens Zeit zwei. Das erklart natiir-
lich, dass viele Horer die Orientierung
verloren und ein verbindendes Element
vermissten. Letzteres allerdings nicht
ganz zu Recht, denn die unterschiedlichen
»Ideen« werden zusammengehalten
durch ein elementares rhythmisches
Motiv, das eingangs von den Pauken vor-
gestellt wird. Die fiinf leisen Schlédge, in
Vierteln, auf dem Grundton D, wirken
zundchst wie ein bloBes Signal - bitte
Ruhe, wir fangen an! Aber schon der dritte
Takt des ersten Themas nimmt den
Rhythmus der Pauke auf, gibt ihm eine
Melodie. Die ersten Violinen lassen ihn
gleich darauf dissonant (ein Dis in D-Dur!)
pochen, und beim zweiten Thema dient
er als Einleitung wie auch als wichtige
Begleitstimme. Der Rhythmus ist in der
Folge stindig prasent und wandert im
Laufe des Satzes durch die verschiedenen
Stimmen - das meinte der Rezensent
vielleicht mit dem »fortwahrenden Tumult
einiger Instrumente, die den Eingang
charakterisieren sollten«.

Ein Punkt, der das zeitgendssische
Publikum verstort haben diirfte, taucht
in der Rezension nicht direkt auf: Beet-
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hoven schrieb kein Virtuosenkonzert,
wie man es von ihm erwartete. Es fehlt
der starke Kontrast zwischen Solo und
Tutti. Nur stellenweise ist die Geige
thematisch fiihrend, hdufiger umspielt
sie girlandenartig die Melodien der
Orchesterinstrumente oder ordnet sich
in den Orchestersatz ein. Gerade dieser
Konzeption als sinfonisches Werk duirf-
te das Konzert aber seine spdtere Wert-
schiatzung verdanken. Und einer ausge-
wachsenen Sinfonie entspricht auch
seine Lange: Mit insgesamt etwa einer
Dreiviertelstunde Dauer hat es den dop-
pelten Umfang eines damals iiblichen
Violinkonzerts. Weniger problematisch
als der erste Satz diurften Beethovens
Horern die beiden folgenden erschienen
sein. Denn hier stehen die kantablen
beziehungsweise virtuosen Mdoglichkei-
ten des Soloinstruments im Vorder-
grund: Ein selbstvergessener Monolog
der Violine ist das Larghetto, dem ohne
Pause das spritzige Finale folgt. Es er-
hélt durch die Horner den Charakter ei-
ner Jagdmusik und erweist sich in sei-
ner Form (A-B-A-C-A-B-A und Coda)
als geradezu schulmafBiges Rondo.

»MIT SOLCHER LUST HABE ICH
SELTEN GESCHRIEBEN« - BRAHMS’
SERENADE OP. 16

Selbst eine Sinfonie zu schreiben -
daran hinderte Brahms viele Jahre lang
sein UibergroBer Respekt vor den Leis-
tungen Beethovens. Hinzu kam anfangs
noch die Unerfahrenheit des Pianisten
auf dem Gebiet der Instrumentation.
1857 allerdings vermittelten zwei Klavier-
schiilerinnen Clara Schumanns dem
jungen Musiker eine inoffizielle Stelle am
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Detmolder Hof, die ihm bei geregeltem
Einkommen geniigend Freiraum zum
Studieren und Komponieren lieB.
Durch den Umgang mit der Hofkapelle
konnte er sich auBerdem mit Problemen
der Orchesterbehandlung vertraut machen.
Ein Ergebnis seiner Bemiihungen auf
diesem Feld waren die beiden Serenaden
D-Dur op. 11 und A-Dur op. 16. Man kann
sie entweder als Stationen auf dem lan-
gen, erst 1876 ganz durchschrittenen Weg
zur Sinfonie deuten. Oder als Ausweich-
mano6ver: Denn dem hohen geistigen
Anspruch der Sinfonie stand ja der weit-
aus geringere der Gattung Serenade gegen-
iiber. Einer Gattung, die auBerdem bereits
veraltet war: Serenade, Kassation, Diver-
timento, Notturno - solche kleinteilig-
bunten Stiicke gehorten der vom Adel
getragenen Kultur des 18. Jahrhunderts
an. Das sinfonische Ziel verlor Brahms
allerdings nicht aus den Augen: Seine
erste Serenade, urspriinglich fiir solistisch
besetztes Ensemble bestimmt, schrieb
er fiir groBes Orchester um.

Die zweite Serenade konzipierte
Brahms von vornherein fiir ein kleines
Orchester, dem nicht nur Trompeten und
Pauken fehlen, sondern — in einer Sinfo-
nie undenkbar — auch die Violinen. Da
nun die Bratschen die héchsten Streich-
instrumente sind, erhalt die Musik einen
besonders warmen und dunklen Klang.
Zudem steigt die Bedeutung der Blasins-
trumente. Brahms vertraut ihnen fast das
gesamte thematische Material an — und
erinnert damit an den Freiluft-Charakter
klassischer Harmoniemusiken. Der erste
Satz etwa beginnt mit einem ruhig flie-
Benden, choralartigen Hauptthema der
Klarinetten und Fagotte. Floten und Hor-

ner treten noch hinzu, bevor die ersten
Streicherklange zu horen sind. Auch das
zarte, aber pragnant rhythmisierte Seiten-
thema wird, vorbereitet durch Floten
und Oboen, zuerst vom Klarinetten-
paar vorgetragen.

Tanzsdtze spielen im Serenaden-
genre traditionell eine wichtige Rolle.
Brahms’ A-Dur-Serenade enthédlt zwei
tanzerische Stiicke: An zweiter Position
ein Scherzo, das vor allem von der reiz-
vollen Uberlagerung des Dreiertakts mit
einem Zweierrhythmus lebt, und an vierter
Stelle ein liebenswiirdiges, im Mittel-
teil geheimnisvoll abgedunkeltes »Quasi
Menuetto«. Uber das zentrale Adagio in
a-Moll schrieb Clara Schumann: »Es ist
wunderbar schon! [...] Das ganze Stiick
hat etwas Kirchliches, es konnte ein
Eleison sein.« Der kirchliche Eindruck
entsteht womoglich durch das ruhige,
hartndckig wiederholte Bass-Motiv,
das nur im Mittelteil durch dramatische
Streicherakzente unterbrochen wird.
Ein fanfarenartiges Hauptthema in
Hornquinten bestimmt dann das Ron-
do-Finale; Triller der Piccoloflote ge-
ben dem Satz in einigen Passagen einen
fast iibermiitigen Charakter. Insgesamt
vermittelt das Werk genau die unbe-
schwerte Grundstimmung, die man von
einer Serenade erwartet. Auch Brahms
war zur Entstehungszeit offenbar bes-
ter Laune. Daran erinnerte er sich, als
er seine Komposition im Mai 1860 fiir
Klavier zu vier Hinden bearbeitete:
»Mit solcher Lust habe ich selten Noten
geschrieben; die Tone drangen so liebe-
voll und weich in mich, dass ich durch
und durch heiter war.«

Das 18. Jahrhundert mit den Augen

des 19. betrachtet. Die »Serenade« von
Francois-Adolphe Grison (1845 -1914)
kiindet auf dhnliche Weise wie Brahms’
gleichnamiges Musikstiick von der
Sehnsucht nach einer idealisierten
Vergangenheit.
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ALINA IBRAGIMOVA

/

Mit Musik vom Barock bis hin zu allerneuesten Kompositionen
auf historischen wie auch modernen Instrumenten hat sich die
russisch-britische Geigerin Alina Ibragimova, eines der aufre-
gendsten Talente ihrer Generation, international als Solistin
und Kammermusikerin einen Namen gemacht. »The immediacy
and honesty of Ibragimova’s playing has the curious ability to
collapse any sense of distance between performer and listener,
schreibt zum Beispiel »The Guardian« bei einem ihrer promi-
nenten BBC-Proms-Auftritte, bei denen sie regelmafig seit 2015
die ganze Vielfalt ihres Repertoires zeigt: von den beriihmten
Violinkonzerten iiber das Konzertieren mit Barockensemble,
samtlichen Bach-Partiten und -Sonaten bis hin zur Urauffiih-
rung von Rolf Wallins Violinkonzert mit dem Philharmonischen
Orchester Bergen.

Alina Ibragimova wurde 1985 in Russland geboren und studierte
an der Moskauer Gnesin Academy of Music, bevor sie nach Gro83-
britannien zog, wo sie die Yehudi Menuhin School und das Royal
College of Music besuchte. Zu ihren Lehrern zdhlten Natasha
Boyarsky, Gordan Nikolitch und Christian Tetzlaff. Alina Ibragi-
mova erhielt zahlreiche Auszeichnungen, darunter den Royal
Philharmonic Society Young Artist Award 2010, den Borletti-
Buitoni Trust Award 2008, den Classical BRIT und den Young
Performer of the Year Award 2009. Als Absolventin des New-
Generation-Artists-Programms der BBC (2005 -07) wurde sie
in der New Year Honours List 2016 zum MBE ernannt.

Zu den Hohepunkten der Saison 2021/22 gehoéren die Riickkehr
zum Royal Concertgebouw Orchestra, London Symphony und
Philharmonia Orchestra, Debiits beim Mahler Chamber Orchestra
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und den St. Petersburger Philharmonikern sowie Auftritte in
der Hamburger Elbphilharmonie, dem Wiener Konzerthaus und
der Wigmore Hall.

In den letzten Spielzeiten trat Alina Ibragimova mit dem Sympho-
nieorchester des Bayerischen Rundfunks, dem London Philhar-
monic Orchestra, dem Chamber Orchestra of Europe, dem Swedish
Radio Symphony Orchestra, dem Seattle Symphony, dem Orches-
tra of the Age of Enlightenment, dem Deutschen Symphonie-
Orchester Berlin und dem Tonhalle-Orchester Ziirich auf und
arbeitete mit Dirigenten wie Vladimir Jurowski, Sir John Eliot
Gardiner, Jakob Hrii$a, Robin Ticciati, Daniel Harding, Edward
Gardner und Bernard Haitink zusammen.

Als Solistin trat Alina Ibragimova im Southbank Centre, im Ams-
terdamer Concertgebouw, im Salzburger Mozarteum, im Wiener
Musikverein, in der Carnegie Hall, im Pierre Boulez Saal und
in der Royal Albert Hall auf, wo sie im Rahmen der BBC Proms
Bachs Sonaten und Partiten fiir Violine solo spielte.

Zu Alina Ibragimovas langjihrigen Kammermusikpartnern zih-
len Kristian Bezuidenhout und Cédric Tiberghien. Mit Letzterem
unternahm sie ausgedehnte Tourneen in der ganzen Welt und
erntete viel Beifall fiir ihre Einspielungen von Mozart- und Beet-
hoven-Sonaten, sowohl live als auch auf Tontrdger. Alina
Ibragimova ist Primaria des 2005 gegriindeten Ensembles
Chiaroscuro Quartet, das laut dem Magazin »Gramophone« als
»Wegbereiter der historisch informierten Auffithrungspraxis«
gilt. Der »Observer« spricht von einem »Schock fiir die Ohren
im besten Sinne«.

Alina Ibragimovas Diskografie bei Hyperion Records umfasst
unzdhlige Alben, die von Bach bis hin zu Szymanowski und
Ysaye reichen. Eine der jingsten Aufnahmen mit den Violin-
sonaten von Vierne und Franck sowie dem »Poéme élégiaque«
von Ysayje mit Cédric Tiberghien wurde wie folgt vom »BBC
Music Magazine« bezeichnet: »[...] In jeder Hinsicht einfach
grofartig [...]«.

AM WICHTIGSTEN IST
MIR, DASS ICH ALLES GANZ
BEWUSST ERLEBE UND
WAHRNEHME ... JE MEHR
ICH UBER DAS LEBEN WEISS,
DESTO MEHR FUHLE ICH,
DESTO MEHR KANN ICH
AUSDRUCKEN.

/Alina Ibragimova

Ihr 2020 erschienenes Album der Schostakowitsch-Violinkon-
zerte mit Vladimir Jurowski und dem State Academic Sympho-
ny Orchestra of Russia erhielt einen Gramophone Editor's
Choice, Diapason d’Or und war eine der Discs of the Year der
»Times«. Thre Einspielung von Paganinis »24 Capricen« aus dem
Jahr 2021 erreichte bei ihrer Verdffentlichung die Spitze der
Klassik-Album-Charts.

Alina Ibragimova spielt eine Violine von Anselmo Bellosio aus dem
Jahr 1775.
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MAHLER CHAMBER
ORCHESTRA

/

Selbstbestimmt, als freies und internationales Orchester, tief-
greifende Musikerlebnisse zu schaffen - diese Vision bildet das
Fundament des 1997 gegriindeten Mahler Chamber Orchestra
(MCO). Die Musikerinnen und Musiker arbeiten als »nomadi-
sches Kollektiv«, das sich in Europa und weltweit zu Tourneen
und Projekten trifft. Der Kern des Orchesters besteht aus 45 Mit-
gliedern aus 20 verschiedenen Landern. Das MCO ist in steter
Bewegung: Bis heute konzertierte es in tiber 40 Landern auf
funf Kontinenten. Das Orchester wird von seinem Management-
Team und dem Orchestervorstand geleitet. Entscheidungen
werden demokratisch unter Beteiligung aller Musikerinnen und
Musiker getroffen.

Der charakteristische Klang des MCO entsteht durch einen
intensiven kiinstlerischen Dialog, der durch eine kammermu-
sikalische Musizierhaltung geprégt ist. Der Exzellenz verpflich-
tet, scheuen die Musikerinnen und Musiker daher im gemein-
samen Musizieren nicht das Risiko. Das Repertoire spannt sich
von der Wiener Klassik und frithen Romantik bis hin zu zeit-
genossischen Werken und Urauffithrungen. Es spiegelt die Beweg-
lichkeit des MCO und seine Fahigkeit, musikalische Grenzen
zu Uiberwinden.

Das Orchester erhielt seine kiinstlerische Pragung durch seinen
Griindungsmentor Claudio Abbado und seinen »Conductor Lau-
reate« Daniel Harding. Es arbeitet eng mit einem Netzwerk von
kiinstlerischen Partnern zusammen, die das Orchester in langfristi-
gen Kooperationen inspirieren und formen. Zu den aktuellen »Artistic

Partners« des MCO gehoren die Pianistin Mitsuko Uchida, der
Pianist Leif Ove Andsnes sowie der Geiger Pekka Kuusisto.
MCO-Konzertmeister Matthew Truscott leitet das Orchester
regelmiBig im Kammerorchester-Repertoire, wihrend der Schwer-
punkt der langjahrigen Zusammenarbeit des MCO mit »Artistic
Advisor« Daniele Gatti auf gr6Beren sinfonischen Werken liegt.

Die MCO-Musikerinnen und -Musiker stellen das Aufeinander-
hoéren und die enge Verbindung mit ihrem Publikum in den Mit-
telpunkt ihres musikalischen Strebens. Mit einer wachsenden
Zahl von Begegnungen und Projekten vermittelt das MCO welt-
weit Musik und fordert gemeinsames Lernen sowie Kreativitat
jenseits des tradierten Konzertformats.

Das Mahler Chamber Orchestra wird gefovdert durch die Beauftragte
der Bundesregierung fiiv Kultur und Medien im Rahmen von
BTHVN 2020.
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JOHANN SEBASTIAN BACH (1685-1750)

Sonate h-Moll fiir Violine und obligates Cembalo BWV 1014

Adagio
Allegro
Andante
Allegro

Sonate G-Dur fiir Violine und Basso continuo BWV 1021

Adagio
Vivace
Largo
Presto

Sonate g-Moll
fiir Viola da gamba und obligates Cembalo BWV 1029
(Transkription von Kristian Bezuidenhout)

Vivace
Adagio
Allegro

Toccata d-Moll fiir Cembalo solo BWV 913

Sonate e-Moll fiir Violine und Basso continuo BWV 1023

[ohne Bezeichnung]
Adagio ma non tanto
Allemanda
Gigue

Sonate G-Dur fiir Violine und obligates Cembalo BWV 1019

Allegro
Largo
Allegro
Adagio
Allegro




ISABELLE FAUST SPIELT BACH

/

DUOS
GLEICHBERECHTIGTER
PARTNER

/

Johann Sebastian Bach war seinen
Zeitgenossen als glainzender Orgel- und
Cembalovirtuose bekannt, doch seine
erste Anstellung hatte er 1703 als Geiger
(und Lakai) am Weimarer Hof gefunden.
Noch 1775 berichtete sein Sohn Carl
Philipp Emanuel dem Gottinger Musik-
historiker Johann Nikolaus Forkel: »In
seiner Jugend bis zum ziemlich herannah-
enden Alter spielte er die Violine rein und
durchdringend und hielt dadurch das
Orchester in einer groBeren Ordnung als
er mit dem Fliigel [dem Cembalo] hitte
ausrichten kénnen. Er verstand die Mog-
lichkeiten aller Geigeninstrumente voll-
kommen.« Und gerade weil Bach sowohl
das Cembalo als auch die Violine meister-
haft beherrschte, konnte er in der Duo-
komposition fiir beide Instrumente eine
echte Neuerung einfiihren: Sonaten fir
Violine und obligates Cembalo. Es war
in der Barockzeit iiblich, nur die Bass-
stimme des Tasteninstruments zu notie-
ren; die Begleitakkorde der rechten Hand
improvisierte der Spieler nach den hinzu-
gefligten Generalbassziffern. Bachs eigene
Sonaten BWV 1021 und BWV 1023 bieten
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Beispiele dafiir. Dagegen sind in seinen
sechs Sonaten BWV 1014-1019, ebenso wie
in den Gambensonaten BWV 1027-1029
und den Flotensonaten 1030 -1032, auch
die Noten der rechten Hand genau aus-
geschrieben. Diese spielt vor allem in den
fugenartigen schnellen Sitzen eine Melo-
diestimme, die dem Geigenpart gleich-
wertig gegeniibersteht. Bach, der sonst
eher die musikalischen Errungenschaften
der Vergangenheit zusammenfasste als
neue Entwicklungen anzustoBen, erwies
sich in diesem Fall einmal als Pionier:
Seine Duos gleichberechtigter Partner
weisen voraus auf die Sonaten der Klassik
und Romantik.

ZERLASTERT UND ALT, ABER SEHR
VERGNUGLICH

Carl Philipp Emanuel Bach zdhlte
die Sonaten denn auch zu den »besten
Arbeiten des seligen lieben Vaters« und
bemerkte im Begleitschreiben des Noten-
pakets, das er im Oktober 1774 an Forkel
sandte: »Sie klingen noch jetzt sehr gut,
u. machen mir viel Vergniigen, ohngeacht
sie tiber 50 Jahre alt sind. Es sind einige

Adagii darin, die man heut zu Tage nicht
sangbarer setzen kann. Da sie sehr zer-
lastert sind, so belieben Sie solche gut
in Acht zu nehmen.« »Sehr zerlastert« —
das bedeutet nattirlich nicht, dass un-
verschamte Kritiker die Sonaten negativ
beurteilt hitten. Vielmehr waren die
Noten offenbar in schlechtem Zustand,
was auf hdufige Benutzung und groBe
Beliebtheit hindeutet. Den Hinweis »iiber
50 Jahre alt« nahm Forkel iibrigens ganz
wortlich und datierte die Sonaten auf
Bachs Kothener Zeit (1717 -1723). Das
erscheint auch verniinftig, da Bach als
Kapellmeister des Prinzen Leopold von
Anhalt-Kothen viele Instrumentalwerke
zu schreiben und einzustudieren hatte.
Heutige Musikwissenschaftler konnen

Die Familie Bach in einem Gemdlde

von 1870: neben dem Haushalt Martin
Luthers das zweite groBe Vorbild fiir
die biirgerliche deutsche Familie. Beim
Reformator erhob auch die Frau endlich
das Wort. Eine »Gleichberechtigung
der Stimmenc«, fast wie in Bachs Musik.
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Wie viele Stimmen sehen Sie auf diesem
Partiturbild von BWV 1029? Nur zwei?
Es sind drei — und eigentlich noch mehr.
Die Oberstimme gehort der Viola da
gamba, bei uns der Geige, da Isabelle
Faust eine Bearbeitung zu Gehor bringt.
Der Cembalist spielt mit der linken Hand
den Bass und mit der rechten Hand Drei-
klinge, die er aus den kleinen Zahlen
iiber der Basslinie extrahiert. So war es
im Barock iiblich, bis Bach sich entschloss,
in seinen wirklichen Geigensonaten
auch die rechte Hand des Cembalisten
auszuschreiben.
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den Entstehungszeitraum noch etwas
genauer eingrenzen: Bis 1719 verfiigte die
Hofmusik nur tiber ein Cembalo mit dem
¢’ als hochstem Ton. Da die Sonaten aber
eine Klaviatur bis d’”” verlangen, kénnen
sie erst danach auf einem Instrument ge-
spielt worden sein, das Bach fiir seinen
Dienstherrn bei Michael Mietke in Berlin
bestellte. Die fritheste erhaltene Abschrift
stammt sogar erst aus dem Jahr 1725, also
aus Bachs frither Leipziger Zeit.
Uberliefert sind die Sonaten noch
in einigen weiteren zeitgenodssischen
Manuskripten, die sowohl Werktitel als
auch Besetzung divergierend angeben.
Mal lautet die Uberschrift »Sonata«, mal
»Trio« - letzteres aufgrund einer Satz-
struktur, die gerade in den schnellen
Satzen oft an Triosonaten denken lasst:
Geige und Cembalodiskant (anstelle
einer zweiten Geige) spielen die Melodie-
stimmen, wahrend die Basslinie des
Cembalos (ohne Akkorde) den sonst von
Cembalo und Cello ausgefiihrten General-
bass vertritt. Die Instrumentenbezeich-
nungen schwanken in den Handschriften
zwischen »Violino Solo e Cembalo Con-
certato«, »Cembalo e Violino obligato«,
»Cembalo obligato, con Violino« und
»Violino Solo Obligato e Cembalo Con-
certato«. Auch kompositorisch decken
die Sonaten ein weites Feld ab, doch zu-
mindest die ersten fiinf haben dennoch
einiges gemeinsam: Zundchst einmal
folgen alle dem viersadtzigen Schema
»langsam - schnell - langsam - schnell«
der barocken »Sonata da chiesa« (Kirchen-
sonate). Dabei dhneln die langsamen
Satze oft Arien, wahrend die schnellen
fugenartig angelegt sind. AuBBerdem
stehen immer die Satze eins, zwei und

vier in der jeweiligen Grundtonart; der
dritte Satz wechselt dagegen in die
parallele Dur- bzw. Molltonart.

WEHMUT TRIFFT UBERMUT -
DIE SONATE BWYV 1014

Isabelle Faust und Kristian Bezu-
idenhout spielen stellvertretend fiir die
Sonaten dieses Typs das Anfangsstiick
der Serie, BWV 1014. Es soll hier einmal
mit den Worten eines frithen Rezensenten
beschrieben werden. Abgedruckt 1841
in der Leipziger »Neuen Zeitschrift fur
Musik, spiegeln sie das romantisierende
Bach-Bild des 19. Jahrhunderts: »Die erste
Sonate, in h-Moll beginnend und schlie-
Bend, hat zum Grundtone das ratselhafte
griinschillernde Licht [...] Das einleitende
Adagio windet sich in klagenden, zerrei-
Benden Harmoniegdngen um eine weh-
mitig beschriankte, fast bewegungslose
Melodie, um sogleich im ersten Allegro
voll derben Ubermutes in einer humo-
ristischen, gleichsam tédppisch-kecken
Melodie verspottet zu werden. Diese aber
schreitet mit einer wunderbaren Sicher-
heit und Geschlossenheit energisch fort:
mitten in aller Ausgelassenheit die Ruhe
des Weisen, in der tollsten Ausschwei-
fung humoristischer Launen das heitere
Bewusstsein des Denkers [...] Das [Andante]
ist die stiBeste idyllische Schwarmerei:
ein liebevolles, schmeichelndes Durch-
schlingen von Terzen und Sexten, ein
rithrender, sehnsiichtiger Gesang erinnert
an Mozarts Liebeselegien; [...] Diesem
edlen Gesange folgt ein keck andringendes
Finale in der urspriinglichen Tonart, doch
mit gemildertem Humor, wie aus Schonung
gegen das vorhergehende liebliche Duett
in gemaBigter Uppigkeit schlieBend.«

RATSEL UM EINE BASSLINIE -
DIE SONATE BWV 1021

Erst im Jahr 1928 wurde Bachs
Sonate G-Dur BWYV 1021 fiir Violine und
Continuo entdeckt. Thre einzig erhaltene
Abschrift stammt von Anna Magdalena,
der zweiten Ehefrau des Komponisten;
nur einige Uberschriften und die Beziffe-
rung der Bassstimme trug Bach in diesem
Manuskript selbst ein. Obwohl damit
die Echtheit des Stiicks gut belegt scheint,
birgt dieses doch ein Rétsel: Die komplette
Basslinie samtlicher vier Sétze liegt nam-
lich noch zwei weiteren Bach zugeschrie-
benen Kompositionen zugrunde. Dabei
handelt es sich erstens um die Triosonate
G-Dur BWV 1038 fiir Flote, Violine und
Continuo; sie wirkt dank neu erfundener
Oberstimmen wie ein vollig selbststandiges
Stiick. Zweitens existiert noch eine Fas-
sung in F-Dur, die Sonate BWV 1022 fiir
Violine und obligates Cembalo; sie ist
im Wesentlichen eine Ubertragung der
Trioversion, teils jedoch reich verziert.
Moglicherweise nutzte Bach ja seinen
eigenen Bass als Kompositionsaufgabe
fiir seine Schiiler, die dazu eigene Stim-
men erfinden mussten - sein Sohn Carl
Philipp Emanuel gilt heute als »Haupt-
verddchtiger« einer Co-Autorschaft.

BEUTE DER GEIGERIN -
DIE GAMBENSONATE BWV 1027

»Die Beute der Gambenliteratur
fallt nun den Cellisten zu«, heif3t es in
einem um 1790 entstandenen Essay des
Cellisten Jean-Pierre Duport. Recht hatte
er — tatsdchlich galt die Viola da gamba
ja schon zu Bachs Zeit beinahe als ver-
altet, und nach ihrem Aussterben lag es
nahe, das tiberlieferte Repertoire auf
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einem Instrument dhnlicher Tonlage zu
spielen. Musikforscher haben sich gefragt,
warum Bach, der ja offenbar das Violon-
cello liebte, iberhaupt noch fiir Gambe
schrieb. Und warum verzichtete er in
seinen Sonaten BWYV 1027-1029 auf jeg-
liche instrumententypische Eigenheiten?
Das Akkordspiel jedenfalls, fiir das sich
die Gambe dank ihrer Biinde und des
flachen Stegs bestens eignet, sparte er
konsequent aus. Eine mogliche Erkldarung
ware, dass die Gambensonaten gar keine
Originalwerke sind, dass Bach vielmehr
durch die Bekanntschaft mit einem
Gambisten dazu angeregt wurde, bereits
vorhandene Kompositionen mit anderer
Besetzung neu zu bearbeiten. Wenn
diese Erklarung zutrifft, konnten die ver-
lorenen Urfassungen Triosonaten fiir
zwei Diskantinstrumente und Basso
continuo gewesen sein. Von der Sonate
BWYV 1027 ist in der Tat eine entspre-
chende Version fiir zwei Flten und Ge-
neralbass erhalten. Dagegen kommt fiir
die Sonate g-Moll BWV 1029 auch ein
Solokonzert als Erstfassung in Betracht.
Dafiir sprechen die dreisdatzige Anlage
(schnell - langsam - schnell) und motivi-
sche Anklange an die »Brandenburgischen
Konzerte«. Doch wie dem auch sei - heute
erklingt das Werk in einer dritten Version:
Kristian Bezuidenhout hat es transkri-
biert und damit fiir sich und seine Duo-
partnerin Isabelle Faust erbeutet.

FANTASIE UND ORDNUNG -

DIE CEMBALO-TOCCATA BWYV 913
»Toccata« — so benannte Stiicke

bilden in Bachs Orgelschaffen normaler-

weise den eroffnenden Teil eines Satz-

paars; der abschlieBende ist eine Fuge.
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In solchen Zweierkombinationen verkor-
pert die Toccata ungeziigelten Einfalls-
reichtum und virtuose Improvisations-
kunst, die Fuge dagegen strenge Ordnung
nach den Gesetzen des Kontrapunkts.
Einen der beiden Bestandteile fiir sich
alleine betrachtete Bach offenbar nicht
als vollgiiltiges Werk. Dieser Beobach-
tung scheinen allerdings die sieben frithen
Cembalo-Toccaten BWV 910 bis 916 auf
den ersten Blick zu widersprechen: Die
Kompositionen, die wohl spatestens zwi-
schen 1706 und 1711 entstanden, sind
Einzelstiicke — Bach hat hier einmal keine
selbststindigen Fugen angefiigt. Dafiir
integrierte er allerdings in die meisten
dieser Toccaten fugierte Passagen - so wie
es vor ihm die Komponisten des 17. Jahr-
hunderts gern taten. Von den Toccaten
seiner Vorfahren unterscheiden sich Bachs
Kompositionen nicht zuletzt durch ihre
Ausdehnung: Die kontrastierenden Teile,
zumeist drei oder vier an der Zahl, sind
eher schon kleine Sitze als bloBe Ab-
schnitte. So folgt etwa in der Toccata
d-Moll BWV 913 auf einen praludieren-
den Teil eine ausgewachsene vierstim-
mige Fuge, ein mit wiederholten Motiven
und dissonanten Akkorden spielendes
Adagissimo und schlieBlich eine weitere,
jetzt dreistimmige Fuge.

NOCH EINE TOCCATA -
DIE SONATE BWV 1023

Fast konnte man den Er6ffnungs-
satz der Sonate e-Moll BWV 1023 fiir Vio-
line und Continuo ebenfalls als »Toccata«
bezeichnen - ihre durchlaufenden Sech-
zehntel Uiber einem langen Orgelpunkt
entsprechen einem typischen Bewegungs-
muster dieser Satzart. Dabei nutzt die

Violine die Technik der »Bariolage«, also
des schnellen Wechsels zwischen jeweils
einer gleichbleibenden und einer sich ver-
andernden Note auf benachbarten Saiten.
Direkt im Anschluss folgt ein Adagio voller
expressiver Dissonanzen und iiberraschen-
der Stimmfiithrung. Zwei kunstvoll stili-
sierte Tanze, Allemanda und Gigue, run-
den diese auBergewohnliche Sonate ab.

»PHOBUS EILT MIT SCHNELLEN
PFERDEN« - DIE SONATE BWV 1019

Zum Schluss die letzte der sechs
Violinsonaten mit obligatem Cembalo,
BWYV 1019 in G-Dur. Sie ist als einzige
der Serie flinfsdtzig angelegt — zumindest
in ihrer letzten Fassung, die heute als
mafBgeblich gilt. Dass die Sonate {iber-
haupt in mehreren Versionen vorliegt,
ist ein weiteres Alleinstellungsmerkmal.
Die erste Fassung, die vermutlich vor
den tibrigen Sonaten entstand, hatte noch
sechs Sitze, wobei anstelle eines Finales
einfach der Kopfsatz wiederholt wurde.
Zwei Sdtze aus diesem Stiick — ein Cem-
balo-Solo und ein »Violino solo e Basso
I’'accompagnato« verwendete Bach in
seiner sechsten Klavierpartita (BWV 830)
noch einmal. Dafiir fehlen sie in der
zweiten Fassung der Violinsonate, die
stattdessen ein Cantabile enthilt. Dieses
ist in der Endversion wieder gestrichen,
jetzt zugunsten eines neuen Cembalo-
Solos. Neu ist hier weiterhin das folgende
Adagio sowie das Finale, das die Wieder-
holung des Kopfsatzes ersetzt. Das Thema
dieses lebhaften Finales nutzte Bach in
abgewandelter Form auch fiir eine Arie
mit dem passenden Text »Phobus eilt mit
schnellen Pferden« aus der Hochzeits-
kantate BWV 202.

Der Tisch ist zu klein fiir die Fiille, die er
halten muss. Form gleich Inhalt? Nicht
im Barock, wo J. S. Bach einer Geige auch
mehrstimmige Fugen zumutet.
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Isabelle Faust bannt ihr Publikum mit ihren souverdnen Inter-
pretationen. Jedem Werk nédhert sie sich duBerst respektvoll
und mit Verstdndnis fiir seinen musikgeschichtlichen Kontext
und das historisch angemessene Instrumentarium. Grétmog-
liche Werktreue ergdnzt sie durch einen feinen Sinn fiir die Not-
wendigkeit, einer Komposition von der Gegenwart her zu begeg-
nen. So gelingt es ihr, verschiedenste Werke gleichermaBen
tief zu ergriinden und durch die Intensitat ihres Spiels einem
breiten Publikum zuginglich zu machen.

Nachdem Isabelle Faust in sehr jungen Jahren Preistrdagerin des
renommierten Leopold-Mozart-Wettbewerbs und des Premio-
Paganini-Wettbewerbs geworden war, gastierte sie bald darauf
regelmédBig mit den bedeutendsten Orchestern der Welt, wie
den Berliner Philharmonikern, dem Boston Symphony Orches-
tra, dem NHK Symphony Orchestra Tokyo, dem Chamber Orches-
tra of Europe und dem Freiburger Barockorchester. Dabei ent-
wickelte sich eine enge und nachhaltige Zusammenarbeit mit
Dirigenten wie Claudio Abbado, Giovanni Antonini, Frans Briig-
gen, Sir John Eliot Gardiner, Bernard Haitink, Daniel Harding,
Philippe Herreweghe, Andris Nelsons und Robin Ticciati.

Isabelle Fausts kiinstlerische Neugier schliet alle Epochen und
Formen instrumentaler Partnerschaft ein. Dabei dringt sie
feinsinnig zum Wesen der Werke vor, die sie interpretiert. Neben
den groBen sinfonischen Violinkonzerten sind das zum Bei-
spiel Schuberts Oktett auf historischen Instrumenten, Gyorgy
Kurtags »Kafka-Fragmente« mit Anna Prohaska oder Igor Stra-
winskys »L’Histoire du Soldat« mit Dominique Horwitz. Mit
groBem Engagement hat sich Isabelle Faust bereits frith um die

Auffiihrung zeitgenodssischer Musik verdient gemacht, zu den
zuletzt von ihr uraufgefithrten Werken ziahlen Kompositionen
von Péter E6tvos, Brett Dean und Ondrej Adamek.

Thre zahlreichen Einspielungen wurden von der Kritik einhellig
gelobt und mit Preisen wie dem Diapason d’Or, dem Gramophone
Award und dem Choc de I'année ausgezeichnet. Die jlingsten
Aufnahmen umfassen Arnold Schonbergs Violinkonzert mit
Daniel Harding und dem Swedish Radio Symphony Orchestra,
erschienen 2020, 2021 folgte das »Tripelkonzert« von Ludwig
van Beethoven mit Alexander Melnikov, Jean-Guihen Quey-
ras, Pablo Heras-Casado und dem Freiburger Barockorchester.

Isabelle Faust spielt die »Dornrischen«-Stradivari von 1704.
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Kristian Bezuidenhout ist einer der bemerkenswertesten und
aufregendsten Tastenkiinstler unserer Zeit, der auf dem Forte-
piano, dem Cembalo und dem modernen Klavier gleichermafBen
zu Hause ist. Er wurde 1979 in Stidafrika geboren, begann sein
Studium in Australien, schloss es in den USA an der Eastman
School of Music ab und lebt heute in London. Nach einer ersten
Ausbildung als Pianist bei Rebecca Penneys beschiftigte er sich mit
frithen Tasteninstrumenten und studierte Cembalo bei Arthur
Haas, Hammerklavier bei Malcolm Bilson und Continuospiel
und Auffiihrungspraxis bei Paul O’Dette. Im Alter von 21 Jahren
erlangte Kristian Bezuidenhout erstmals internationale Aner-
kennung, nachdem er den prestigetrachtigen ersten Preis und
den Publikumspreis beim Briigger Fortepiano-Wettbewerb ge-
wonnen hatte.

Kristian Bezuidenhout ist regelmafBiger Gast bei den fiihrenden
Ensembles der Welt, darunter das Freiburger Barockorchester,
Les Arts Florissants, Orchestra of the Age of Enlightenment,
Orchestre des Champs-Elysées, Royal Concertgebouw Orchestra,
Chicago Symphony Orchestra und das Gewandhausorchester
Leipzig. Er war Gastdirigent (vom Keyboard aus) des English Con-
cert, Orchestra of the Eighteenth Century, Tafelmusik, Collegium
Vocale, Juilliard 415 und der Kammerakademie Potsdam sowie
des Dunedin Consort (Bachs »Matthauspassion«).

Er hat mit berihmten Kinstlern wie Sir John Eliot Gardiner,
Philippe Herreweghe, Bernhard Haitink, Daniel Harding,
Frans Briiggen, Trevor Pinnock, Giovanni Antonini, Jean-Guihen

Queyras, Isabelle Faust, Alina Ibragimova, Rachel Podger,
Carolyn Sampson, Anne Sofie von Otter, Mark Padmore und
Matthias Goerne zusammengearbeitet.

Kristian Bezuidenhouts reichhaltige und preisgekronte Disko-
grafie bei Harmonia Mundi umfasst die gesamte Klaviermusik von
Mozart (Diapason d’Or de I’'année, Preis der Deutschen Schall-
plattenkritik und Caecilia Preis); die gesamten Klavierkonzerte
von Beethoven mit dem Freiburger Barockorchester; Bachs Vio-
linsonaten mit Isabelle Faust; Mozart-Violinsonaten mit Petra
Miillejans; Mendelssohn- und Mozart-Klavierkonzerte mit dem
Freiburger Barockorchester (ECHO KLASSIK); Beethoven-
und Mozart-Lieder sowie Schumanns »Dichterliebe« mit Mark
Padmore (Edison Award). Im Jahr 2013 wurde er vom Magazin
»Gramophone« als »Kiinstler des Jahres« nominiert.
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LUDWIG VAN BEETHOVEN (1770-1827)

Trio B-Dur fir Klavier, Klarinette und Violoncello
op. 11 »Gassenhauer-Trio«

Allegro con brio

Adagio
Tema: Pria ch’io I'impegno. Allegretto

JOHANNES BRAHMS (1833-1897)

Trio a-Moll fiir Klavier, Klarinette und
Violoncello op. 114

Allegro
Adagio
Andantino grazioso
Allegro

GEORGE ENESCU (1881-1955)
Oktett ftir Streicher C-Dur op. 7

Trés modéré
Tres fougeux — Moins vite — 1e¥ Mouvement
Lentement — Plus vite — 1er Mouvement
Mouvement de Valse bien rythmée




ABEND DER KAMMERMUSIK

Ausgesprochen seltene Kammer-
musikbesetzungen sind zu erleben: Das
Klarinettentrio ist eine Variante der viel
gebrdauchlicheren Klaviertrio-Besetzung
mit der Violine als hohem Melodieinst-
rument. Sowohl Beethoven als auch
Brahms lieBen sich durch die Bekannt-
schaft mit bedeutenden Virtuosen zu
ihrer Instrumentenwahl anregen. Dage-
gen wandte sich der 19-jahrige George
Enescu vermutlich aus rein musikalischen
Griinden dem Streichoktett-Genre zu:
Die Gippige Besetzung passt perfekt zur
monumentalen Anlage und dem enorm
ehrgeizigen kompositorischen Anspruch
seines Werks.

ENTFERNUNG VOM TRIVIALEN -
BEETHOVENS »GASSENHAUER-TRIO«
Ludwig van Beethovens Trio op. 11
verdankt seine grof3e Beliebtheit ebenso
wie den Beinamen »Gassenhauer« seinem
Finalsatz, einer Variationenfolge tiber
den zeitgenossischen Schlager »Pria ch’io
I'impegno«. Dieser stammt aus Joseph
Weigls komischer Oper »L’amor marinaro«
(»Der Corsar oder Die Liebe unter den
Seeleuten«), und sein Text beginnt in
deutscher Ubersetzung mit den Worten
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VOM SCHLAGER-FINALE
ZUR ZYKLISCHEN FORM
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»Ehe ich mich da heranwage, muss ich
was zum Frithstiick haben«. Weigls Oper
wurde am 15. Oktober 1797 am Wiener
Burgtheater uraufgefithrt, und in der
ersten Hélfte des folgenden Jahres schrieb
Beethoven sein Trio, dessen ungewdhn-
liche Besetzung vermutlich auf einen
Auftrag des Wiener Klarinettenvirtuosen
Joseph Bahr zurtickgeht. Bald zeigte sich,
dass Beethovens Entscheidung fiir das
Final-Thema vom wirtschaftlichen Stand-
punkt aus klug gewesen war: Weigls
Oper wurde als wahrer Dauerbrenner an
allen gréBeren Biihnen Europas gespielt
und machte auch das Trio popular.

Als Kiinstler scheint Beethoven
seine Wahl dennoch bedauert zu haben.
Eine Zeit lang, so berichtet sein Schiiler
Carl Czerny, spielte er mit dem Gedanken,
ein neues Finale fiir op. 11 zu komponie-
ren und den Variationenzyklus als eigen-
standiges Stiick abzutrennen. Das Thema
hat nun tatsichlich Gassenhauer-Quali-
tiaten; mit seinem stetig wiederholten
Rhythmus wirkt es entschieden trivial.
Allerdings verdnderte Beethoven die
Melodie in neun Variationen und einer
Coda sehr kunstvoll und entfernte sich
dabei immer weiter von ihrer urspriing-

lichen Gestalt. Vielleicht war aus diesem
Grund 1799 in einer Rezension der »Allge-
meinen musikalischen Zeitung« die fol-
gende Mahnung an den Komponisten
zu lesen: »Derselbe wiirde uns, bei seiner
nicht gewohnlichen harmonischen Kennt-
nis und Liebe zum ernsteren Satze, viel
Gutes liefern, das unsere faden Leiersa-
chen von 6fters berithmten Mannern
weit hinter sich zurticklieBe, wenn er
immer mehr natiirlich, als gesucht schrei-
ben wollte.« Dem »Gassenhauer«-Finale
gehen zwei Sdtze voran: zundchst ein
»Allegro con brio«, das mit seinen har-
monischen Fortschreitungen und Laut-
starke-Kontrasten immer wieder die
Horerwartungen tauscht — auch solche
Stellen diirften den Zeitgenossen »ge-
sucht« erschienen sein. Dann ein »Ada-
gio con espressione« in schlichter drei-
teiliger Liedform.

INTIMES FUR DIE KEMENATE -
BRAHMS’ KLARINETTENTRIO

Johannes Brahms wollte sich im
Sommer 1890 eigentlich schon zur Ruhe
setzen. Doch dann gab ihm die Begeg-
nung mit Richard Miihlfeld einen letzten
Schaffensimpuls. Miihlfeld war von 1873
bis zu seinem Tod Mitglied der Meininger
Hofkapelle, zunédchst als Geiger, ab 1876
als erster Klarinettist — das Instrument
hatte er autodidaktisch erlernt. 1885 wurde
er zum Kammervirtuosen, 1890 zum
Musikdirektor ernannt, und von 1884
bis 1896 gehorte er als Soloklarinettist
auch dem Bayreuther Festspielorchester
an. Fiir Brahms war, wie er in einem Brief
an Clara Schumann erklarte, Mithlfeld
»der beste Bldser iiberhaupt, den ich
kenne«. Seine Spielkunst bewunderte
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Joseph Weigl (1766 —1846), Komponist
des beethovenschen »Gassenhauers«
und merklich bemiiht, frisch und
Jjugendlich zu erscheinen, ganz nach
dem Ideal der friihen Romantik.
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Im spdten 19. Jahrhundert trugen selbst
Abiturienten Bdrte, um dlter zu wirken.
Hier der Klarinettist Richard Miihlfeld
(1856 -1907), dem Brahms seine spdten
Werke widmete: verhangene, herbstlich
»alte« Musilk im Gegensatz zum friihlings-
haft »jungen« Beethoven-Weigl-Gassen-
hauer.
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M| der Komponist so sehr, dass er sich im

Frithjahr 1891 durch ihn mit allen Aus-
drucksmoglichkeiten der Klarinette
vertraut machen lieB. Zuvor hatte Brahms
das Instrument in seiner Kammermusik
noch nicht eingesetzt, doch nun entstanden
gleich vier Kompositionen: das Klarinet-
tentrio op. 114, das Klarinettenquintett
op. 115 und etwas spater noch die beiden
Klarinettensonaten op. 120.

Die beiden erstgenannten Werke
kiindigte Brahms in seiner typischen
(selbst)ironischen Art an; in einem Brief
an Baronin Heldburg, die Gattin des
Herzogs von Meiningen, heifit es: »Ganz
vertraulich erlaube ich mir zu erzahlen,
wie sehr ich fiir Sie gedacht und gar gear-
beitet habe. Es ist mir immer unter uns)
nicht entgangen, wie sehr Sie dem herz-
ogl. Kammermusikus und Musikdirektor
Miihlfeld geneigt sind, ich habe oft mit
Wehmut gesehen, wie mithsam und unge-
niigend Thr Auge ihn an seinem Orches-
terplatz zu suchen hatte. Im letzten Win-
ter konnte ich ihn wenigstens einmal
vorne hinstellen — aber jetzt — ich bringe
ihn in Thre Kemenate, er soll auf IThrem
Stuhl sitzen, Sie konnen ihm die Noten
umwenden und die Pausen, die ich ihm
gonne, zu traulichstem Gesprdch beniit-
zen! Das weitere wird Thnen gleichgiil-
tig sein, nur der Vollstdndigkeit halber
sage ich noch, dass ich fiir diesen Zweck
ein Trio und ein Quintett geschrieben
habe, in denen er mitzublasen hat, und
die ich Thnen zur Verfiigung stelle - zur
Benutzung anbiete. Nebenbei ist nun Thr
Miihlfeld der beste Meister seines Inst-
ruments, und mag ich fiir diese Stiicke
an gar keinen andern Ort denken als an
Meiningen.«

Im Kopfsatz des Trios gab Brahms
den fiir Sonatensitze charakteristischen
Gegensatz von Haupt- und Seitenthema
vollig auf: Das gesamte thematische Mate-
rial basiert auf einem aufsteigend gebro-
chenen a-Moll-Dreiklang, der schrittweise
zu seinem Ausgangspunkt zuriickgefiihrt
wird. Ganz auf das technisch-musikali-
sche Konnen Miihlfelds ist das folgende
Adagio ausgerichtet. Die Klarinette {iber-
nimmt vielfach die Fithrung und gerit
bei den weit ausgreifenden Melodielinien
fast ins Schwéarmen. Die Position eines
Scherzos nimmt das »Andante grazioso«
ein; der leicht archaisierende Satz hatte
mit seinen Walzer- und Landleranklan-
gen bei der Urauffithrung besonderen
Erfolg. Im abschlieBenden Allegro, das
sich wieder als Sonatensatz verstehen
lasst, wechselt Brahms zwischen 6/8- und
2/4-Takt. Vor allem in diesem ungarisch
angehauchten Finale erlaubt er seinem
Klarinettisten Mithlfeld, die Baronin durch
kleine virtuose Einlagen zu entziicken.

DER KOMPONIST ALS INGENIEUR -
ENESCUS STREICHOKTETT

Der Rumidne George Enescu zdhlt
zweifellos zu den besonders vernachlassig-
ten unter den grofen Komponisten des
20. Jahrhunderts. Pablo Casals nannte ihn
das »erstaunlichste musikalische Phidno-
men seit Mozart«, fir Yehudi Menuhin
war er »der grote Musiker und pragends-
te Einfluss, den ich jemals erfahren habe« -
und doch sind von seinen Werken heute
nur wenige einem breiteren Publikum
bekannt. Ein Grund dafiir mag sein, dass
man Enescu nie so recht einordnen
konnte. In Amerika wurde er vor allem
als Dirigent beriihmt, in Europa als

einer der groBten Geigenvirtuosen sei-
ner Zeit. Er selbst sah sich vor allem
als Komponist, leistete aber auch Hervor-
ragendes als Pianist, Musikwissenschaft-
ler, Organisator und Lehrer. Zu dieser
erstaunlichen Vielseitigkeit kommt eine
merkwiirdige Heimatlosigkeit als natio-
naler Komponist. Tief in der rumédnischen
Musik verwurzelt, lieB sich Enescu den-
noch auch von der deutschen und der
franzosischen Tradition pragen. In der
Zeit nach dem Zweiten Weltkrieg lebte
er im Exil, wurde aber nach seinem Tod
von der kommunistischen Regierung
Rumaéniens zum nationalen Volkskom-
ponisten erkldrt, was wiederum seinem
Ruf im Westen schadete.

Bereits mit vier Jahren begann
Enescu mit dem Violinspiel; er erhielt
Unterricht von einem Roma-Geiger, der
keine Noten lesen konnte. Als er im Alter
von fuinf Jahren Notenschrift und Klavier-
spiel lernte, begann er sofort zu kompo-
nieren. Zwei weitere Jahre spdter hatte
er auf der Geige solche Fortschritte ge-
macht, dass das Konservatorium in der
rumdnischen Stadt Iasi ihn gar nicht erst
als Schiiler annahm, sondern gleich ans
Wiener Konservatorium weiterempfahl.
Der bertihmte Geiger und Hofkapellmeis-
ter Joseph Hellmesberger unterrichtete
ihn dort. Bereits mit 13 Jahren machte
Enescu seinen Abschluss und ging als
ausgebildeter Musiker nach Paris, um
bei Jules Massenet, Gabriel Fauré und
André Gédalge weiterzustudieren. Sein
Kompositionstalent hatte er tibrigens
auch in Wien nicht vernachldssigt: Robert
Fuchs war sein Lehrer gewesen, Johannes
Brahms, den er personlich kennenlernte,
jedoch der bestimmende Einfluss.
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Wihrend der Pariser Lehrjahre entstan-
den neben zahlreichen anderen Stiicken
vier »Studiensinfonien«; Enescu war
also bereits ein erfahrener Komponist,
als er 1900, im Alter von 19 Jahren, sein
erstes vollig eigenstdandiges Werk voll-
endete - das Streichoktett op. 7.

Dieses Stiick beginnt mit einer
Passage, in der sieben Instrumente uni-
sono iiber einem konstant pulsierenden
Orgelpunkt des zweiten Cellos spielen.
Sie prasentieren eine lange, iiber volle drei
Oktaven ausgreifende Melodie, die bereits
erahnen lasst, dass ihr Komponist ein
hochst ehrgeiziges Werk angeht. Und
tatsdchlich sind in dieser ausdrucksstar-
ken Eroffnung bereits die wesentlichen
Charakteristika der gesamten, etwa 40
Minuten dauernden Komposition ent-
halten: wienerische, aber auch osteuro-
pdisch-folkloristische Anklange, schlichte
Dreiklangsmotive und auch extrem chro-
matische Tonfolgen, die spater in eine
iippig-spatromantische Harmonik miinden.
Hinzu kommen ein stindiges Changieren
zwischen Dur und Moll und eine ausge-
pragte Linearitdt, die im Folgenden zu
meisterhaft beherrschter Polyphonie fiihrt.
Enescu legte seinem Oktett eine zykli-
sche Form zugrunde, wie sie in dhnlicher
Weise zuvor etwa Schubert in seiner
»Wanderer-Fantasie«, Liszt in der h-Moll-
Sonate und César Franck in seiner Sin-
fonie d-Moll realisiert hatten: Die vier
traditionellen Sonaten-Satze — Allegro,
Scherzo, langsamer Satz und Finale —
lassen sich zugleich als Abschnitte einer
monumentalen Sonatenform interpre-
tieren. Sie schlieBen meist unmittelbar
aneinander an, nur zwischen erstem und
zweitem Satz gibt es eine kleine Unter-
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brechung - schon weil der zweite Cellist
die voriibergehend um einen Halbton
heruntergestimmte C-Saite wieder auf
ihren Ursprungston bringen muss. Fiir
einen groflen zyklischen Bogen sorgt
nicht nur eine Reihe von Mottothemen
oder Leitmotiven, die in sdmtlichen
Satzen oder Abschnitten zu horen sind,
sondern auch die Tonartendisposition:
Kein Satz endet in der Tonart, in der er
begann, und das C-Dur des Anfangs wird
erst am Schluss wieder erreicht. »Kein
Ingenieur, der seine erste Hangebriicke
konstruiert«, so erinnerte sich Enescu
spater an die anderthalb Jahre wahrende
Arbeit am Oktett, »kann mehr gelitten
haben als ich, wahrend ich allmahlich
mein Manuskript mit Noten fiillte.«
Auf den Kopfsatz in maBigem
Tempo folgt ein zweiter Abschnitt mit
der ungewohnlichen Bezeichnung »Tres
fougueux«. Sie ldsst sich mit »sehr feu-
rig« oder »sehr aufbrausend« ibersetzen,
birgt aber womoglich auch ein Wortspiel:
Uber weite Strecken imitieren die Stim-
men einander nach Art einer Fuge. Diesem
scherzoartigen Teil, der auch gespens-
tisch fahle Passagen enthilt, schlieBt sich
als langsamer Satz eine Art Nocturne an:
zundchst geddampfte Akkorde, dann eine
fast liedhafte Melodie der ersten Violine
in zunehmend reicher Harmonisierung,
allméhliche Intensivierung des Aus-
drucks, Belebung des Tempos und Wechsel
zu einer diister-dramatischen Uberlei-
tung in andauerndem Tremolo, aus der
sich ganz verstohlen der Walzerrhythmus
des schnellen Schlusssatzes entwickelt.
Verschiedene Walzermelodien sind in
diesem effektvollen Finale mit themati-
schen Echos der vorangegangenen Sitze

kontrapunktisch verwoben, bevor das
Ganze in eine triumphale Apotheose
des Eroffnungsthemas miindet.

Man braucht kaum zu erwahnen,
dass Enescus hochkomplexe Komposition
enorme spieltechnische und musikalische
Anforderungen an ihre Interpreten stellt.
Den ersten Versuch, sie aufzufithren, gab
der Pariser Dirigent Edouard Colonne
nach funf Proben als zu riskant auf.
Immerhin sorgte Enescus ehemaliger
Lehrer André Gédalge dafiir, dass das
Werk 1905 im Druck erscheinen konnte —
wofiir der dankbare junge Komponist
es ihm denn auch widmete. Die Urauf-
fihrung des Oktetts konnte allerdings
erst 1909, neun Jahre nach seiner Fertig-
stellung, in Paris stattfinden.

Der weltberiihmte Geiger George Enescu
und sein Schiiler Yehudi Menuhin, als
Zeitgenossen der neuen Sachlichkeit
ganz jungenhaft leger. Enescus Musik
war vollig anders, iibervoll, iibersinnlich,
iiberfordernd — vielleicht ein Hinweis,
warum dem Komponisten Enescu zu
seiner Zeit keine wirkliche Karriere
gelang.
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JORG WIDMANN

/

Mit langjahrigen Kammermusikpartnern wie Daniel Barenboim,
Denis Kozhukhin, dem Cuarteto Quiroga und dem Hagen Quartett
wird der Klarinettist Jorg Widmann unter anderem in der Phil-
harmonie Essen, bei den Dresdner Musikfestspielen, im Pierre Boulez
Saal Berlin, bei Les Grands Interpretes Toulouse, den Salzburger
Festspielen und im Wiener Konzerthaus zu erleben sein. Auch
seine Tatigkeiten als Dirigent erweitert Jorg Widmann stetig. So
ist er unter anderem mit dem Mozarteumorchester Salzburg, als
»visiting composer« beim Orquestra Sinfonica do Estado de Sao
Paulo, dem Finnish Radio Symphony Orchestra, dem Orquestra
Sinfénica do Porto Casa da Musica und dem Orchstre Philhar-
monique de Radio France zu erleben.

Ausgebildet von Gerd Starke in Miinchen und Charles Neidich an
der Juilliard School New York, war Jorg Widmann 16 Jahre lang
selbst Professor fiir Klarinette an der Freiburger Musikhochschule,
davon sieben Jahre auch als Professor fiir Komposition. Komposi-
tion studierte Jorg Widmann bei Kay Westermann, Wilfried Hiller,
Hans Werner Henze und Wolfgang Rihm. Sein Schaffen wurde
vielfach ausgezeichnet. Die fithrenden Orchester der Welt haben
unter namhaften Dirigenten seine Musik uraufgefithrt und regel-
maBig in ihrem Konzertrepertoire. Jorg Widmanns neues Trompe-
tenkonzert fiir Hakan Hardenberger im Auftrag des Gewand-
hausorchesters Leipzig und des Boston Symphony Orchestra wird
im Herbst 2021 unter Andris Nelsons in Leipzig uraufgefiihrt.

Eine besondere Verbindung hatte Jérg Widmann mit Pierre Boulez,
der im Januar 2007 sein Stiick »Armonica« mit den Wiener Phil-
harmonikern in Salzburg aus der Taufe hob und mit dem er eng
an dessen »Dialogue de 'ombre double« arbeitete, das er zu Boulez’

85. Geburtstag in Paris zur Auffithrung brachte. Unter Kent Nagano
brachte das Philharmonische Staatsorchester Hamburg im Januar
2017 Widmanns Oratorium »ARCHE« im Rahmen des Er6ffnungs-
wochenendes der Elbphilharmonie Hamburg zur Urauffithrung.
In der Saison 2017/18 war Jérg Widmann der erste Gewandhaus-
komponist in der Geschichte Leipzigs.

Seit 2017 bekleidet Widmann einen Lehrstuhl fiir Komposition
an der Barenboim-Said Akademie Berlin. Er ist Mitglied der Bay-
erischen Akademie der Schonen Kunste, der Freien Akademie der
Kiinste Hamburg (2007) und der Akademie der Wissenschaften
und der Literatur Mainz (2016), von der er 2018 mit dem Robert
Schumann Preis fiir Dichtung und Musik ausgezeichnet wurde.

81



ABEND DER KAMMERMUSIK

82

/

CLEMENS HAGEN

/

Der Cellist Clemens Hagen stammt aus einer Salzburger Musi-
kerfamilie und erhielt im Alter von sechs Jahren ersten Unter-
richt. Zwei Jahre spiter begann er bereits sein Studium an der
Universitait Mozarteum; spater wechselte er an die Hochschule
fur Musik in Basel. Zu seinen Lehrern zdhlen Wilfried Tachezi
und Heinrich Schiff. Neben zahlreichen ersten Preisen erhielt
Clemens Hagen 1983 den Spezialpreis der Wiener Philharmo-
niker sowie den Karl-B6hm-Preis.

Als Solist konzertierte Clemens Hagen mit international renom-
mierten Orchestern wie den Berliner und den Wiener Philhar-
monikern, den Wiener Symphonikern, dem Royal Concertgebouw
Orchestra Amsterdam, der Camerata Salzburg, der Deutschen
Kammerphilharmonie Bremen, dem Chamber Orchestra of
Europe, dem SWR Symphonieorchester, dem Cleveland Orchestra
sowie dem NHK Symphony Orchestra Tokyo unter Dirigenten
wie Nikolaus Harnoncourt, Claudio Abbado, Franz Welser-Most,
Ingo Metzmacher, Sandor Végh und Daniel Harding.

Zu Clemens Hagens umfangreicher Diskografie zdhlen Live-
aufnahmen von Johannes Brahms’ Doppelkonzert fiir Violine,
Violoncello und Orchester zusammen mit Gidon Kremer und
dem Royal Concertgebouw Orchestra Amsterdam unter Niko-
laus Harnoncourt sowie Ludwig van Beethovens »Tripelkon-
zert« zusammen mit Thomas Zehetmair, Pierre-Laurent Aimard
und dem Chamber Orchestra of Europe - ebenfalls unter Niko-
laus Harnoncourt. Mit Paul Gulda und Stefan Vladar spielte er
samtliche Werke fiir Violoncello und Klavier von Beethoven
und Schumann ein. Auf seiner jiingsten Einspielung ist Clemens
Hagen im Cellokonzert C-Dur von Joseph Haydn zu héren.

™,

L

Als wesentliche Ergdnzung seiner solistischen Tétigkeit be-
trachtet Clemens Hagen die Kammermusik: An erster Stelle ist
hier das Hagen Quartett zu nennen, mit dem er seit iber 35 Jah-
ren weltweit konzertiert und mit dem er fiir die Deutsche
Grammophon iiber 45 CDs eingespielt hat. Zu den weiteren Kam-
mermusikpartnern zihlen u.a. Jorg Widmann, Gidon Kremer,
Renaud Capugon, Leonidas Kavakos, Maxim Vengerov, Chris-
tian Tetzlaff, Yuja Wang, Evgeny Kissin, Mitsuko Uchida,
Martha Argerich, Hélene Grimaud, Kirill Gerstein, Stefan
Vladar, Leif Ove Andsnes und Sabine Meyer.

Seit der Saison 2018/19 ist er der Cellist des Wiener Klavier-
trios. Seit 1988 unterrichtet er an der Universitit Mozarteum
Violoncello und Kammermusik, seit 2003 hat er dort eine Pro-
fessur inne.

Clemens Hagen spielt ein Violoncello von Antonio Stradivari aus
dem Jahr 1698.
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KIRILL GERSTEIN

/

Kirill Gersteins Erbe verbindet die Traditionen des russischen,
amerikanischen und mitteleuropdischen Musizierens mit einer
unstillbaren Neugierde. Diese Eigenschaften und die Bezie-
hungen, die er zu Orchestern, Dirigenten, Instrumentalisten,
Sangern und Komponisten aufgebaut hat, haben ihn dazu ge-
bracht, ein breites Spektrum an neuem und altem Repertoire zu
erkunden. Von Bach bis Ades zeichnet sich Gersteins Spiel durch
Klarheit des Ausdrucks, anspruchsvolle Intelligenz und Virtuo-
sitdt sowie eine energische, phantasievolle musikalische Pra-
senz aus, die ihn an die Spitze seines Fachs bringt.

Der in der ehemaligen Sowjetunion geborene Gerstein ist amerika-
nischer Staatsbiirger und lebt in Berlin. Seine internationale Kar-
riere reicht von Konzerten mit dem Chicago und Boston Orchestra,
dem Gewandhausorchester Leipzig, dem Royal Concertgebouw
Orchestra, den Wiener und Berliner Philharmonikern, dem
London Symphony Orchestra und dem Symphonieorchester des
Bayerischen Rundfunks bis hin zu Liederabenden in London, Wien
und New York. Kirill Gerstein, der sich seit langem fiir die Rolle
des Unterrichtens einsetzt, ist Professor fiir Klavier an der Hoch-
schule fiir Musik Hanns Eisler Berlin und Mitglied des Lehr-
korpers der Kronberg Academy, unter deren Schirmherrschaft
seine Reihe kostenloser und offener Onlineseminare — »Kirill
Gerstein invites« — bereits in die dritte Saison geht.

Kirill Gersteins jiingste Ver6ffentlichung ist eine gemeinsam mit
Ferenc Rados, der seit 17 Jahren sein Mentor ist, entstandene Auf-
nahme der vierhdndigen Klaviersonaten fiir myrios classics.
Er arbeitete 2010 zum ersten Mal mit dem Label zusammen und
konnte im Rahmen dieser Partnerschaft viele sorgfaltig kuratierte

Projekte realisieren, darunter Strauss’ »Enoch Arden« mit Bruno
Ganz, Busonis monumentales Klavierkonzert und »The Gershwin
Moment«. Kirill Gerstein wurde 1979 in Woronesch, Russland,
geboren und besuchte eine der speziellen Musikschulen des Landes
fiir begabte Kinder. Er brachte sich selbst das Jazzspielen bei,
indem er die Plattensammlung seiner Eltern horte. Nachdem
er als 14-Jahriger zufillig der Jazzlegende Gary Burton in St.
Petersburg begegnet war, wurde er als jiingster Student an das
Berklee College of Music in Boston eingeladen, wo er parallel
zu seinem klassischen Klavierstudium auch Jazzklavier stu-
dierte. Gerstein ist der sechste Preistriger des renommierten
Gilmore Artist Award, erster Preistrager des 10. Arthur-Rubinstein-
Wettbewerbs und Inhaber eines Avery Fisher Career Grant.
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ESTHER HOPPE

/

»Mit ihrem umjubelten Auftritt machte die mehrfach ausge-
zeichnete Geigerin einmal mehr deutlich, dass sie zu den wenigen
groBen Hoffnungstrdagern der deutschsprachigen Klassikszene
zahlt.« So eine jingste Kritik iiber die Schweizer Geigerin Esther
Hoppe. Sie hat sich als Solistin, Kammermusikerin und als Pada-
gogin international einen Namen gemacht. Nach Studien in Basel,
Philadelphia (Curtis Institute of Music), London und Zirich
gewann sie 2002 den ersten Preis beim Internationalen Mozart-
wettbewerb in Salzburg. AnschlieBend griindete sie das Tecchler
Trio, mit dem sie u.a. 2004 den Deutschen Musikwettbewerb,
den Prix Crédit Suisse und 2007 den ersten Preis beim Interna-
tionalen Musikwettbewerb der ARD in Miinchen gewann. Von
2009 bis 2013 war Esther Hoppe Erste Konzertmeisterin des
Minchener Kammerorchesters. Seit 2013 unterrichtet sie als
Professorin fiir Violine an der Universitdt Mozarteum Salzburg.

Nebst zahlreichen Auftritten als Solistin pflegt sie eine rege
Kammermusiktdtigkeit. Dabei gehoren u.a. Ronald Brautigam,
Christian Poltéra, Francesco Piemontesi, Clemens und Veronika
Hagen, Lars Anders Tomter, Alexander Lonquich und das Auryn
Quartett zu ihren Partnern. Bei Festivals in Lockenhaus, Gstaad,
Luzern, Edinburgh, Mondsee, Graz, Delft und Salzburg ist sie regel-
maBig zu Gast. Nach hochgelobten CD-Aufnahmen mit Werken
von Mozart, Strawinsky und Poulenc mit dem Pianisten Alasdair
Beatson fiir Claves Records wird Ende 2021 eine Gesamtaufnah-
me der Sonaten und Partiten fiir Violine solo von Johann Sebastian
Bach erscheinen, ebenfalls bei Claves Records. Weitere CD-Aufnah-
men u.a. bei Virgin Classics, NEOS Music und Concentus Records.

Esther Hoppe spielt die »De Ahna«-Stradivari von 1722.
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ANNABELLE MEARE

/

Seit ihrem Studium bei Yfrah Neamen in London und Lorand
Fenyves in Toronto hat Annabelle Meare eine abwechslungs-
reiche Karriere als Kammermusikerin und Orchesterleiterin
hinter sich. Annabelle Meare tritt regelmaBig auf und macht Auf-
nahmen mit Gruppen wie dem Nash Ensemble, dem Kungsbacka
Piano Trio und dem Schubert Ensemble. Sie ist regelmaBiger
Gast bei Kammermusikfestivals wie Midsummer Music, Incontri
in Terra di Sienna, Moritzburg, Bergen, Oslo, Trondheim und
Hardanger Festival. Derzeit ist sie Stimmfiihrerin des Philhar-
monia Orchestra und des English Chamber Orchestra, mit denen
sie seit 2004 zahlreiche Tourneen und Aufnahmen absolviert hat.
Annabelle Meare ist seit neun Jahren Mitglied beim Vertavo String
Quartet, das ausgedehnte Tourneen durch Europa, Japan und die
USA unternimmt.

In der vergangenen Saison fithrten Tourneen und Konzerte das
Vertavo String Quartet nach Norwegen, Spanien, Israel, Schweden,
Polen, Italien, in die USA, nach Australien und in das Vereinigte
Konigreich. Die Diskografie des Quartetts ist vielfaltig und um-
fasst Werke von Schumann, Brahms, Grieg, Debussy, Bartok,
Nielsen und Asheim, die alle bei SIMAX Classics erschienen sind.
Thre Debussy- und Grieg-Aufnahme wurde mit dem Diapason d’Or
ausgezeichnet. Thre jiingste SIMAX-Veroffentlichung beinhaltet
Beethovens Opus 130 und Opus 133. Annabelle Meare ist Mitbe-
griinderin des West Wycombe Chamber Music Festivals, das jedes
Jahr im September stattfindet. In diesem Jahr feiert es sein
10-jahriges Bestehen.

Annabelle Meare spielt eine Violine von Francesco Goffriller aus
dem friihen 18. Jahrhundert.
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DAVID McCARROLL

/

David McCarroll wurde von »Musik Heute« als »ein Geiger von
reifer Musikalitdt und tiefem Verstindnis seines Repertoires«
beschrieben, »dessen Spiel sich durch Klarheit der Form und Linie
auszeichnet«. Als Gewinner der European Young Concert Artists
Auditions 2012 und Silbermedaillengewinner beim Klein Inter-
national String Competition gab er 2002 sein Konzertdebiit mit
den London Mozart Players und ist seitdem mit Orchestern wie dem
Radio Symphonieorchester Wien, dem Tonkiinstler-Orchester
Niederosterreich (Simone Young, Grafenegg), der Hong Kong
Sinfonietta (Christoph Poppen), dem Santa Rosa Symphony,
dem Mendocino Festival Orchestra und der Philharmonie Zu-
idnederland aufgetreten.

Er tritt regelméBig in groBen Konzertsilen auf, darunter das Kon-
zerthaus Berlin, das Wiener Konzerthaus und der Musikverein,
das Concertgebouw und das Muziekgebouw in Amsterdam, die
Wigmore Hall, die Library of Congress, das Kennedy Center,
das 92nd Street Y und die Carnegie Hall. Seine Auftritte wurden
von Radiosendern wie WGBH Boston, WQXR New York, Natio-
nal Public Radio, O1, BR-Klassik und der BBC iibertragen.

In jlingster Zeit spielte er unter anderem Strawinskys Violin-
konzert im Konzerthaus Berlin, tourte mit Musicians from
Marlboro und fithrte Gyorgy Kurtdgs »Kafka-Fragmente« fiir
Violine und Sopran auf. Seit 2015 ist er Mitglied des Wiener
Klaviertrios, mit dem er zahlreiche Tourneen und Aufnahmen
absolviert hat. Die Gesamteinspielung der Brahms-Klavier-
trios durch das Trio wurde 2017 mit dem ECHO KLASSIK ausge-
zeichnet, und 2020 erhielt die Beethoven-Aufnahme des Trios
einen OPUS-KLASSIK-Preis.

Als aktiver Kammermusiker spielt er regelmaBig bei Festivals
wie Marlboro, Schubertiade, Heidelberger Friihling, Grafe-
negg, Lucerne Festival, Menuhin Festival Gstaad, Siete Lagos
(Argentinien), ChamberFest Cleveland, Portland Chamber
Music Festival und mit dem Israeli Chamber Project. Er kon-
zertierte in zahlreichen Kammermusikensembles mit Musikern
wie Mitsuko Uchida, Richard Goode, Miriam Fried, Pamela
Frank, Anthony Marwood, Donald Weilerstein, Kim Kashkashian,
Roger Tapping, Marcy Rosen, Peter Wiley, Charles Neidich,
Jorg Widmann und Radovan Vlatkovic.

David McCaroll spielt eine Violine von A&J Gagliano aus dem
Jahr 1761.
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SERGE ZIMMERMANN

/

Serge Zimmermann, 1991 in K6ln als Sohn einer Musikerfamilie
geboren, erhielt mit fiinf Jahren den ersten Geigenunterricht
von seiner Mutter. Seine musikalische Entwicklung ging schnell
voran, und so gab er bereits im Jahr 2000 sein Orchesterdebiit
mit einem Violinkonzert von Mozart. Mittlerweile hat Serge
Zimmermann mit einer Reihe von namhaften Klangkorpern
musiziert, darunter u.a. das Helsinki Philharmonic Orchestra,
das NHK Symphony Orchestra Tokyo, das Orchestra della RAI
Turin, das Orquesta Sinfénica de Barcelona, die Tschechische
Philharmonie und die Bamberger Symphoniker.

Mit Rezitalen und Kammermusik war Serge Zimmermann zu
Gast am Concertgebouw in Amsterdam, im Konzerthaus Berlin,
im Konzerthaus Wien, beim Heidelberger Friithling, Klavier-
Festival Ruhr, Schleswig-Holstein Musik Festival, Kissinger
Sommer und bei La Folle Journée. Seine Projekte umfassten u. a.
Konzerte mit dem China Philharmonic Orchestra, den Symphonie-
orchestern aus Shanghai und Guangzhou sowie eine Tour mit dem
Wiirttembergischen Kammerorchester Heilbronn. In Japan fithrte
er das Geigenkonzert von Alban Berg zusammen mit dem Hiroshi-
ma Symphony Orchestra auf und gab Solo-Rezitale in Tokyo
und Yokohama. Ein Highlight der Saison 2018/19 war die Tour
mit den Bamberger Symphonikern unter der Leitung von Jakub
Hrtsa mit Konzerten in Bamberg, Wiesbaden und Erlangen.
2017 wurde seine Debiit-CD mit Bachs Doppelkonzert BWV 1060
veroffentlicht, das er gemeinsam mit seinem Vater Frank Peter
Zimmermann und den Berliner Barock Solisten aufnahm.

Serge Zimmermann spielt eine Geige von Jean-Baptiste Vuillaume
aus dem Jahr 1839.
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LAWRENCE POWER

/

Lawrence Power zdhlt zu den fihrenden Bratschisten der Ge-
genwart, weltweit gefragt als Solist und Kammermusikpartner.
Im letzten Jahrzehnt hat sich eine regelmédfBige Zusammenarbeit
mit Orchestern hochsten internationalen Ranges entwickelt,
vom Chicago und Boston Symphony Orchestra {iber das Royal
Concertgebouw Orchestra bis hin zum Symphonieorchester des
Bayerischen Rundfunks. Als Kammermusiker ist Power Mitglied
des Nash Ensembles und arbeitet regelmadBig mit Musikern wie
Nicholas Altstaedt, Vilde Frang, Maxim Vengerov und Joshua Bell
zusammen.

Durch sein leidenschaftliches Eintreten fiir neue Musik hat
Lawrence Power das Repertoire fiir Viola um zahlreiche Werke
der besten zeitgendssischen Komponisten erweitert. Im Rah-
men seiner »Lockdown Commissions« gab er zehn kurze Solo-
werke in Auftrag. Videoaufnahmen der Werke werden in den
sozialen Medien veroffentlicht. Power hat viele weitere fiir ihn
geschriebene Werke uraufgefiihrt, darunter Esa-Pekka Salonens
»Pentatonic Etude«, Mark Anthony Turnages »Power Play,
Julian Andersons »Prayer« und James MacMillans Violakonzert.

Lawrence Power ist Griinder und Kiinstlerischer Leiter des West
Wycombe Chamber Music Festivals. Im Jahr 2020 wurde er mit
dem Instrumentalist Award 2020 der Royal Philharmonic Society
geehrt. Seine »Lockdown Commissions« wurden fiir die South
Bank Awards 2021 nominiert. Lawrence Power ist Dozent an der
Ziircher Hochschule der Kiinste und gibt weltweit Meisterkurse.

Lawrence Power spielt eine seltene Viola von Antonio Brenzi aus
aus der Zeit um 1590.




/

LARS ANDERS TOMTER

/

Lars Anders Tomter gehort zu den herausragenden Bratschen-
virtuosen unserer Zeit. Der vom Fachmagazin »The Strad« als
»Giant of the Nordic Viola« bezeichnete Musiker wurde im
norwegischen Hamar geboren und begann mit acht Jahren
Violine zu spielen, wenig spéter Bratsche. Er studierte bei Leif
Jorgensen, Max Rostal und Sdndor Végh.

Seine internationale Karriere begann 1987/88, als er mit dem
renommierten Norwegischen Kammerorchester unter der Leitung
von Iona Brown umfangreiche Tourneen durch die Vereinigten
Staaten und Deutschland machte. Seitdem gastiert Lars Anders
Tomter in den bedeutendsten Konzertsalen der Welt und ist regel-
maBiger Gast bei filhrenden Festivals. Orchesterengagements
fithrten ihn u.a. zum Royal Philharmonic Orchestra, BBC Symphony
Orchestra, BBC Scottish Orchestra, zur Academy of St Martin in
the Fields, zum City of Birmingham Symphony Orchestra, Buda-
pest Festival Orchestra, hr-Sinfonieorchester, Giirzenich-Orchester
Koln sowie zur Ungarischen Nationalphilharmonie.

Zahlreiche neue Bratschenwerke von Komponisten wie Anders
Eliasson, Ragnar Sederlind, Erkki-Sven Tiiiir oder Rolf Wallin
sind durch den Impuls von Lars Anders Tomter entstanden.
CD-Produktionen hat er fiir die Labels NMC, Octavia, SIMAX,
Chandos, Virgin Classics und Naxos gemacht. Lars Anders Tomter
ist Professor an der Norwegischen Musikhochschule in Oslo
sowie Gastprofessor an der Hochschule fiir Musik und Darstel-
lende Kunst Frankfurt am Main. Er ist Mitbegriinder und Kiinst-
lerischer Co-Leiter des Festivals Fjord Classics.

Lars Anders Tomter spielt eine Gasparo da Salo aus dem Jahr 1590.
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CHRISTIAN POLTERA

/

Christian Poltéra, 1977 in Zirich geboren, erhielt Unterricht
bei Nancy Chumachenco sowie Boris Pergamenschikow und
studierte spater bei Heinrich Schiff in Salzburg und Wien. Als
Solist arbeitet er mit fithrenden Orchestern zusammen wie
dem Gewandhausorchester Leipzig, dem Los Angeles Philhar-
monic, den Miinchner Philharmonikern, dem Oslo Philharmonic,
dem BBC Symphony Orchestra, dem Tonhalle-Orchester Ziirich,
dem Santa Cecilia Orchestra Rom, dem Chamber Orchestra of
Europe, dem Orchestre de Paris, der Deutschen Kammerphil-
harmonie Bremen und der Camerata Salzburg. Dabei geh6ren
Dirigenten wie Riccardo Chailly, Christoph von Dohndanyi,
Bernard Haitink, Sir John Eliot Gardiner, Paavo Jarvi und Andris
Nelsons zu seinen Partnern. 2004 wurde er mit dem Borletti-
Buitoni Award ausgezeichnet und als »BBC New Generation
Artist« ausgewdahlt.

Christian Poltéra widmet sich auch intensiv der Kammermusik
mit Musikern wie Mitsuko Uchida, Christian Tetzlaff, Gidon
Kremer, Lars Vogt, Leif Ove Andsnes, Kathryn Stott, Esther
Hoppe, Ronald Brautigam, dem Zehetmair, Artemis, Belcea und
dem Auryn Quartett. Zusammen mit Frank Peter Zimmermann
und Antoine Tamestit bildet er ein festes Streichtrio, das Trio
Zimmermann, das in den bedeutenden Musikmetropolen zu Gast
ist. Ferner tritt er bei renommierten Festivals auf, unter anderem
in Salzburg, Luzern, Edinburgh, Berlin, Wien, Schleswig-Holstein
und London (Proms). Seit 2013 ist Christian Poltéra Kiinstleri-
scher Leiter der Kammermusiktage in der Bergkirche Biisingen.
Christian Poltéras zahlreiche Aufnahmen sind vielfach ausge-
zeichnet worden (u.a. mit dem BBC Music Magazine Award,

Gramophone Choice, Diapason d’Or de I'année) und spiegeln
sein vielseitiges Repertoire wider. Cellokonzerte von Dvorak,
Walton, Hindemith, Schostakowitsch, Dutilleux, Lutostawski,
Martinu und Ligeti geh6ren ebenso dazu wie Sonaten von Mendels-
sohn, Fauré und Saint-Saéns. Mit dem Trio Zimmermann hat
er Einspielungen mit Werken von Mozart, Beethoven, Bach,
Hindemith und Schénberg vorgelegt.

Christian Poltéra ist Dozent an der Hochschule Luzern. Er gibt
regelmiBig Meisterkurse und ist Juror bei verschiedenen Cello-
wettbewerben, u.a. beim Internationalen Musikwettbewerb der
ARD in Miinchen. Zudem hat er Urtext-Ausgaben fiir den Henle-
Verlag herausgege